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Wstęp 


Niniejsza książka zbiera kilkanaście lat mojej pracy w 
charakterze recenzenta komiksowego, prezentując teksty 
publikowane pierwotnie na moim blogu Gniazdo Światów, w 
tygodniku Kuitura Liberaina oraz w innych miejscach. 

Zbiór ten zawiera omówienia zarówno arcydzieł komiksu, jak 
i jego pośledniejszych dokonań. Swoich przedstawicieli ma 
wśród tych tekstów zarówno komiks polski, europejski, 
amerykański jak i manga; pozycje wydane nad Wisłą oraz 
wydania światowe. Oprócz oficjalnego obiegu, swoje pięć 
minut mają także wydawnictwa zinowe i undergroundowe. 

Z pewnością obraz, na który składają się te recenzje nie jest 
obrazem pełnym - ale na pewno przekrojowym spojrzeniem 
na medium, jakim jest komiks i na jego sytuację na początku 
XXI wieku. 

W niniejszym ebooku zebrane zostało prawie półtorej setki 
tekstów na temat komiksów, które ukazały się pierwotnie w 
latach 2007-2019. Prócz omówieni komiksów - dodatkowo 
kilka felietonów, które nie są recenzjami konkretnych 
pozycji, ale traktują o komiksie jako zjawisku całościowym. 

Zdaję sobie świetnie sprawę, że upływ czasu zmienił wiele - 
upadły pewne tezy postawione w tekstach jak i często 
zmieniły fakty dotyczące rynku wydawniczego i pozycji 
omawianych. Tym bardziej sądzę, że warto sięgnąć do tego 
zbiory i uważnie sprawdzać - kiedy dana recenzja czy 
felieton zostały napisane... 

Wypuszczam ten zbiór wiosną 2020 roku, w czasie pandemii 
chińskiego wirusa. Ktoś kiedyś pewnie zrobi o tym komiks. 
Pewnie nawet niedługo. Póki co - czytajcie o komiksie, 
czytajcie komiksy, ostańcie w zdrowiu. 


Bartek Biedrzycki 



Spis treści 

Wstę p 

Recenz j ę komiksów 
Apokalipsa Prosiaka 
Dzieciństwo w PRL 

Śmierć 

Zostawia ł a c powidok wibru iąęęj czerni 
Hardkorporac i a #1 
Duds Hunt 

Pirat #1 

The Mash-up Trio 
Paproszki 

Maszin #3 
Komiks Forum 2008 

Ghost World 

Piekło , niebo 

Rozkosze szukania sensu komiksu 

Kobiety... 

Czarna dziura , panie 
l eszcze mrocznie jszv r ycerz 
Szmatman i s yf 
This wa y 

Twardy Franek , czyli czemu wole coś inne go 
Nostal g iczna eksped ycja 
Możemy zostać prz yj aciółmi 
Suka 












































D ynia z ma j onezem 

JęjuJZ 

Wędrowiec z tundr y 
Anna chce skocz yć 
Ikar 

Maszin #4 

Niczym aksamitna rękawica odlana z żelaza 
Nie było Teleranka 
Stek nawiązań 
No to Lou! 

Strefa klisz y 

Chciałem być kosmonauta 

Przynudzenie 

Pod j ednym dachem 

Wedłu g Edyina yon Volinskie ao 

Am besten nichts neues 

Po dru giej stronie drzwi 
Not another teen moyie 

Hułta iki 

Some ołdschooł funky shit 
Pełnokrwista opowieść 
Demon stróż 

12 kroków 

Komiksowe powstanie 
Opowieści z ery Showa 
T ysiąc łat w piekłe 
Prawdziwa miłość nosiciełi 

Nad dachami przełeciał 














































Karton NetWork 
Alpinista na szklane j ścianie 
Wspomnień czar 
Nihon-koku 
Antolo g ia za dvche 
Nieskończony świat 
Kto zabił Dane Anderson? 
Opowieści z chmuromorza 

Czas prze g ran ych 
Zero g raniaste 
Celem życia i est prz yj emność 
8 m g nień Edo 
Narysowałem to mie i sce 
Alic i a PO dru giej stronie kadru 
Dzięku ję ci . Inio 
Kocięta w worku z ła j nem 
Miasto złamanych serc 
Odle g ła młodość 
Komiksowe arcydzieła 
Ciąg łe pada... 

Za dużo kotleta 

Na kolana! 

Zawi j amy do Tortu gi 
Miasto na mokradłach 

Rany wylotowe 
Pieniądze , kobiety i wybuch y 
Mó j rok - wiosna 
Nieświeci g arnki lenia 




























































Bikini na boisku 

Posłaniec śmierci 

Mimo wszystko nastanie poranek 

Możemy wrzucić coś na Kasprzaka 

Po kulturowy ma i dan 

Heroldowie wiosn y i g wiezdne dzieci 

Ani zię bi, ani arzeie 

Zamki na piasku 

I stworzył człowiek bo g inie , i widział , że i est dobra 
Upadek Szachinszacha 
Czytałem kaczki w dzieciństwie 

Amor y cohetes czyli kilka słów o serii .. Loye and rockets" 
braci Hernandez 

I stworzył Crumb komiks. I widział , że dobrze. 

Kiedy Niemcy byli kotami. O słynnym komiksie .. Maus” 
Arta Spie a ełmana 

■■ Niewolnicy Republiki" , czyli ile wart i est komiks oparty na 
serialu opartym na filmie 

Nie tylko wielkie ocz y 

Taj emnica , przemoc i piękne kobiet y 

Sn y o potedze 

Spirala śmierci 

Wo l na niemiecko-niemiecka 

Ostatni dom po lewe i 

Wita j cie w PRL-u! 

Literacki Nobel dla Lema 

Runę ł y mur y T erycha 
Kochał , wściekał sie i bał 
Zaliczyć Thor a ala i umrzeć? 











































































The Greatest BI80 Ever Told 

Spacer z komiksem 
Niech ż yj e reed yciąl 
B yle do wiosn y 
Drobne draństwa 

Animowany sitcom 

Wspomnienia w albumie 

Zł y tar aet 

Obrócił sie świat 

Inwaz i a porywaczy mam 

W po g oni za wspomnieniem 

Da i człowiekowi wedke . a umrze dwa raz y 

Sztukmistrz z Lublina? 

Inżynieria sprzedaż y 
Machinę Teen 

T an Hardy #2 

Biały Orzeł #5 

Ps ychopołand 

Dorotka w krainie czarów 

Potrawka z nietoperza w dziesięciu smakach 

W ydarzenie 2014 

Opowieści z czepaka 

Zapełnić łuke 
Z wiełka historia w tłe 
Pierwszy połski komiks? 

Komiks , który odkrywa bohatera 
Przypadki pana T anka 
Siła sióstr? 



















































Same oldschool funky shit 
X-Girls 

Felietony o komiksie 
Taki rant 

Zamach na Milusia 

Nie identyfiku je sie z nimi. Kilka słów o kobietach w 
twórczości Rutu Modan. 

Smutny znacz y sex y 

Świat ponownie wydan y 

Ostateczny krach Symp ozi um Komiksolo aii 

Skąd, g dzie , dokąd? - komiks polski po dwóch dekadach 
wolne g o rynku 

Zanik ideolowości zinowe i 

Tę sknie za tobą , zeszytówko? 

R ysownik śmi g łowca 

Przedruki Batmana - robisz to źle 







































Recenzje komiksów 


Apokalipsa Prosiaka 

Kwiecień 2007 

Tytuł ukradłem. Czytając dalej narażasz się na spoilery. 

„Ósma czara" Owedyka to komiks-legenda. Z wielu różnych 
względów. Trudno jest się konfrontować z legendą - głównie, 
w moim wypadku, ze względu na oczekiwania. 

Pierwszy raz natknąłem się na informację o tym komiksie 
bardzo dawno temu, chyba przy okazji pierwszego wydania 
ktoś w magazynie Nowa Fantastyka skrobnął dosłownie kilka 
zdań recenzji gdzieś w jakiejś kolumnie - o 
postapokaliptycznym świecie, o rozmachu wyobraźni, o 
obrazoburczości. 

Przez następne lata czasem natrafiałem na coś na temat 
Owedyka i „Czary", najpierw w prasie fantastycznej, potem 
w internecie. 

I po tych wszystkich latach postanowiłem przeczytać. Ech, 
mogę w sumie podsumować swoje wrażenia krótko - „Ósma 
Czara" jest jak Matrix. W każdym calu. 

Komiks został wydany bardzo dobrze - od nowa 
zeskanowane i obrobione plansze, dobry papier, przyjemna 
okładka. Edytorsko na poziomie „w sam raz" - stosunek ceny 
do satysfakcji wysoki. 

Do wydania dołączone zostało „Genesis", o ile się orientuję, 
napisane po powstaniu „Ósmej Czary" (a przynajmniej 
opublikowane w takiej kolejności). I tu pierwszy zgrzyt, 
czysto techniczny. Ktoś wpadł na zły pomysł, żeby tę część 
historii wydrukować na idiotycznym, wyszarzonym 
marmurkowym podkładzie... Przez trzy czy cztery strony 
myślałem, że to brudy od farby drukarskiej. Czytelność 
straciła, nie wiem, czemu zabieg służył? Oddaniu zamglenia 
wspomnień Szejtka i Jaha? Proszę... 


„Genesis” jest bardzo sympatyczną historią, która przeżuwa 
i wypluwa jedną z klisz kultury i religii, a mianowicie pogląd, 
że tak kiepski świat mógł stworzyć tylko bardzo kiepski bóg. 
Sięgamy tu do idei starszej niż chrześcijaństwo i 
wielokrotnie przywoływanej, chociaż tu akurat ubranej w 
ładne opakowanie - świat i ludzie w charakterze kiepskiej 
pracy domowej... Szejtan jako kujon-okularnik, sympatyczny 
i przyjazny każdemu też ma pozory świeżości w takim 
opakowaniu. Jednak jego dalsze ukazanie w samej „Ósmej 
Czarze” jako „tego dobrego”, oprócz ewidentnie 
powtarzającego się w kulturze współczesnej porównania do 
Prometeusza, przypomina nam jakieś inne rozwiązania. 

Świat postapokaliptyczny nie jest niczym nowym, ale tu 
trudno wymagać nowości od kogokolwiek. Nawet Tolkien 
tworząc Śródziemie oryginalny był tylko trochę. Miłość jako 
jedyna siła sprawcza, pchająca człowieka do przodu, jest tak 
potwornie banalna, że aż boli. Bardziej banalna byłaby już 
jedynie chęć zemsty. Może zresztą nie jest to miłość, a próba 
udowodnienia sobie, że ukochana się myliła, dała się zwieść, 
a nam rzuci się w ramiona, co byłoby bardziej ludzkim 
uczuciem; wstrętnym, ale mniej banalnym. 

Nie wiem, czemu tak się czepiam tej miłości - może ktoś 
powie, że sam nie doceniam potęgi uczucia. Może 
faktycznie, biednemu Pierre nie zostało nic prócz wyboru 
między zezwierzęceniem ukazanym przez niektórych 
członków pierwszej napotkanej grupy, szaleństwem, jakiemu 
uległ Vlad i głupią nadzieją, jakiej on sam uległ. 

Apokalipsa mechaniczno-technologiczna jest od czasów 
Wielkiej Wojny dobrym, nośnym i łatwo przyswajalnym 
lajtmotivem. Tak też należy potraktować ją tu. Zgrzyty 
między „wszechmocą” Jehowy - animacja zmarłych, 
incydentalna wszechwiedza - a użyciem technologii nie 
przykuwają uwagi czytelnika, który pierwszy raz zabiera się 
do „Czary”. Przy kolejnych czytaniach pojawiają się pytania. 



czemu „aniołowie” mieli lokalizatory, skoro w „raju” Jehowa 
wyczuł śmierć jednego z nich, ale to można wytłumaczyć 
sobie ograniczeniem zasięgu. Można się nawet nad tym nie 
zastanawiać, bo na odbiór komiksu nie wpływa w stopniu 
znaczącym. 

Ludzkość postholocaustowa jest boleśnie przewidywalna. 
Owedyk odrobił pańszczyznę z kultury i psychologii i 
zaprezentował nam człowieka w swojskiej, ohydnej formie, 
na której przyjęcie ten tylko czeka. Obrazki zniszczonego 
świata ani teraz, ani kilkanaście lat temu nie robiły chyba aż 
tak piorunującego wrażenia. Przyszedł mi na myśl 
Remargue, Siedlar i kilka innych nazwisk ludzi, którzy 
skonfrontowali mnie przez lata z takimi obrazami. 

Eden Owedyka, nie wiedzieć czemu, przypomina mi raczej 
„Karę Mniejszą” Huberatha i obraz tamtejszego czyśćca. 
Skojarzenie religijne na miejscu jak najbardziej. Ale raj 
sterowany technologią i farmakologią przywiódł mi też na 
myśl „Seksmisję” - tylko pozornie idiotyczne, bo tu i tam 
mamy idealne społeczeństwo ocalałe z pogromu. 

Samotny Szejtan, niosący pomoc i łagodzący ludzkie 
cierpienie jest kwintesencją kultury masowej. Łagodny, 
dobry, mądry, archetypiczny lekarz w stylu Eskulapa, a 
jednocześnie filozof i milczący martyr, wspomniany 
Prometeusz, przypadł mi do gustu średnio. Lepiej wypadał w 
wersji Gaimana, jako piękny, młody i do szpiku zepsuty, a w 
zestawieniu z pozbawionym godności i uczuć Jehową jest 
słaby i mizerny. Nawet kiepski bóg zasłużył przecież na 
porządnego adwersarza, tymczasem Szejtek to ciągle ta 
sama ciamajda, która spuszcza głowę i lituje się nad 
wszystkimi, nawet, jeżeli naprawdę na to nie zasługują, jak 
Vlad - kompletny świr i morderca, który zaskakująco nagle 
okazuję się dobrym, który pobłądził, a szlachetny 
protagonista pchnął go z powrotem ku człowieczeństwu. 



Anita, oczywiście zginąć musiała. Możemy to rozpatrywać w 
kilku kategoriach, jak chociażby mściwego boga 
starotestamentowego, który buntu nie zniesie; alegorii 
ulotności miłości, ale i jej trwania po odejściu jej obiektu; 
albo prozaicznie - wytłumaczyć ją niechęcią Owedyka do 
hollywoodzkiego happy endu. 

Ale skąd i po co Pierre nagle ma głowę kozła, wspinając się 
na górę? Pomijając samą górę, mogącą odnosić się do 
Golgoty lub Góry Oliwnej, a Pierre występuje wtedy w roli 
Judasza lub Jezusa (lub Syzyfa - luźne skojarzenie, pewnie 
pozbawione sensu), to czemu nagle zwierzołactwo w 
komiksie mistyczno-technologicznym? Czyżby jednak 
spełniona została moja prośba o Antychrysta z klasą? O 
diabła z jajami, zamiast okularnika z metro-bródką? Ten 
fragment, przyznaję, jest dla mnie zagadką. Być może tu 
zgubiłem klucz do „Ósmej Czary”. 

Można by wyliczać tak długo. Jest w „Czarze” dużo 
smakowitych odniesień, drobiazgów, alegorii i metafor, tego 
jej odmówić nie można. Jest z nich w zasadzie zbudowana. 
Jak „Matrix”, Czara wywiera ogromne wrażenie - nagle w 
jednej produkcji dostajemy tyle wspaniałych koncepcji, 
pomysłów, wydarzeń. Szczególnie, gdy, jak inżynier Mamoń, 
lubimy piosenki, które już kiedyś słyszeliśmy, jak film braci 
Wachowskich, tak i komiks Owedyka jest smacznym 
amalgamatem mitów, przekonań, znanych melodii i 
wspomnień w nowych świetle. Ekstrapoluje w jakiś sposób 
ogół ikonografii współczesnej kultury masowej świata 
chrześcijańskiego. Nie jest aż tak odkrywczy, aż tak 
obrazoburczy, aż tak doniosły, jak chcieliby go wiedzieć 
niektórzy, ale nadal jest to jeden z najlepszych polskich 
komiksów. A jeśli mówimy o tzw. undergroundzie (lecz czym 
on jest? a skoro teraz „Czara” wyszła w „oficjalnym obiegu” 
to czy nadal do niego należy?) to prawdopodobnie 
najlepszym. 



Za wzorem Tomasza Raczka opatrującego co drugi film s-f 
łatką „bez tego filmu nie byłoby Matrixa'' można by zacząć 
nalepiać na różnych zjawiskach vlepkę „bez tego nie byłoby 
Ósmej Czary”. 



Dzieciństwo w PRL 

Październik 2007 

Nadchodząca nieubłaganie rocznica oficjalnego upadku 
socjalizmu w Polsce skłania nas do sięgnięcia pamięcią 
wstecz - aby skonfrontować obecny obraz z, zapamiętanymi 
z dzieciństwa, kolorowymi slajdami wspomnień. Czym dla 
pokolenia dzisiejszych trzydziestolatków - do którego sam 
należę - jest ta epoka, tak różnie i niejednoznacznie 
oceniana, od której zakończenia minęła w końcu większa 
część naszego życia? Próbą znalezienia odpowiedzi na to 
pytanie mogą być dwa albumy komiksowe, stworzone przez 
moich rówieśników. Oba opowiadają o dzieciństwie i 
dorastaniu w Polsce Ludowej. Pierwszy to „Marzi”, napisany 
przez Marzenę Sowę, z rysunkami Sylvaina Savoi, drugi - 
„Na szybko spisane", autorski album Michała „Śledzia" 
Śledzińskiego. Opowiadają w zasadzie o tym samym, więc 
pozornie powinny być podobne. A jednak jest pomiędzy nimi 
przepaść. 

Na początku muszę stwierdzić, że nie przepadam specjalnie 
za twórczością Śledzia - owszem, doceniam humor, techniki 
narracyjne i warsztat, ale na co dzień poruszam się w 
zupełnie innych obszarach. Śledziu idzie wielkimi krokami w 
kreskówkowe uproszczenia, popadając w momentami 
turpistyczny surrealizm. Świat widziany oczami bohatera 
jest pokręcony, dziwaczny i szpetny. Przeważają w nim 
ciemne, ziemiste barwy. Chyba tylko krew, której jest 
nadspodziewanie dużo, ma czysty kolor. Savoia natomiast 
narysował „Marzi" w konwencji przypominającej trochę 
książki dla dzieci, co dla mnie osobiście współgra z 
tematyką wspominkową. Proste rysunki przywodzą trochę na 
myśl Sashę Homera albo Bryana Lee 0'Malley'a. Świat 
„Marzi", wbrew temu, co mówi się o PRL, jest kolorowy - 
takie jest tam niebo, trawa i twarze dzieci. 


w warstwie fabularnej obie produkcje są do siebie zbliżone - 
stosują w zasadzie identyczną narrację, przypominająca 
prace spółki Makuszyński/Walentynowicz, pionierów 
komiksu w Polsce. Narratorzy opowiadają zdarzenia ze 
swojego punktu widzenia, dialogi zdarzają się sporadycznie, 
raczej jako uzupełnienie czy rozwinięcie opowiadanych 
historii. Te zaś opierają się na relacji dziecka 
wprowadzającego nas powoli w świat dorastania. 

Czytelnicy, z którymi się zetknąłem, opowiadają, jak 
odnaleźli w „Na szybko spisane” masę znajomych rzeczy, ale 
mnie to się nie przydarzyło. Owszem, pamiętam Matplanetę i 
„pana od muzyki”, ale to w zasadzie koniec historycznego 
tła i nie wystarcza, padające pod koniec lakoniczne 
stwierdzenie, że w 1989 zmienił się ustrój. Jak na komiks o 
PRL, PRL-u jest zdecydowanie za mało. 

W odróżnieniu od bohatera Śledzia, mała Marzi opisuje w 
swoich przygodach otaczającą ją rzeczywistość - kolejki, 
problemy z zaopatrzeniem, pokątny handel, przemyt 
uprawiany przez kuzyna, a także fakty historyczne takie jak 
stan wojenny czy katastrofa w Czarnobylu. 

Lektura komiksu Michała była dla mnie trudna. To gęsta, 
społeczno-obyczajowa historia pół-sieroty, ojca-kobieciarza, 
a w końcu alkoholika. Potworna dawka drzemiącej we 
wszystkim przemocy jest dominującą nutą całego albumu. 
Sparaliżowany Grzesio to tylko preludium do martwego 
szczeniaka, który przeważa szalę. 

W „Marzi” agresji i śmierci jest mniej. Poza karpiem i świnką 
morską nikt życia nie traci, nie jest bity ani okaleczany. 
Owszem, bohaterka zmaga się czasem z przykrym 
poczuciem bycia biedniejszą, ale powiedzmy szczerze: 
jakkolwiek przejmujące, te uczucia nie są jednak tak 
nieprzyjemne. Spółce Sowa/Savoi udało się zrobić komiks 
nastawiony bardziej na czytelnika, który chce sobie 



przypomnieć „kraj lat dziecinnych” w nieco nostalgiczny 
sposób. „Na szybko spisane” prawdopodobnie zrazi mniej 
wyrobionego „komiksowego” odbiorcę warstwą graficzną i 
natężeniem złych emocji. Jest to raczej album dla 
koneserów, czego wyrazem jest nagroda w kategorii 
„Najlepszy komiks roku” na Międzynarodowym Festiwalu 
Komiksu w Łodzi. 

Ja jednak wybieram „Marzi”. Za kolory, za więcej mojego 
dzieciństwa w jej dzieciństwie, za więcej PRL w PRL, za 
ciepło, uśmiech, czasem melancholijny, i pozytywne 
uczucia, z jakimi pokazane zostały nawet te najtrudniejsze 
chwile. 



śmierć 

Styczeń 2008 

Zacznę od herezji. Jak zwykle, w przypadku komiksów, o 
których tu piszę. 

Przeczytałem mniej więcej połowę „Sandmana”, który u nas 
wyszedł i nie zadławiłem się krwią z zachwytu. Powód, w 
zasadzie, jest idiotyczny. „Sandman” miał lepszych i 
gorszych rysowników. Często, niestety, gorszych. Na forum 
Gildii trafiłem na uwagę, że grafika nie miała znaczenia w 
obliczu scenariusza. Może? Dla mnie komiks w równym 
stopniu ważny jest w warstwie wizualnej. Może nawet 
ważniejszy odrobinę. 

Po takim przydługim wstępie mogę stwierdzić, że 
otworzyłem Śmierć i odetchnąłem z ulgą. 

Chris Bachalo to facet, którego znałem raczej pobieżnie. 
Jakaś historia w „X-Men'', jakiś jeden, nieszczególnie dobry 
„Mega Maryel” i naprawdę dobrze zrobiony „Batman” z 
Delano. Tutaj okazało się, ze potrafi jeszcze lepiej. Mogłem 
więc w pełni oddać się przyjemności czytania. 

Ze „Śmiercią” zetknąłem się dosyć dawno, na klubowych 
stronach miesięczników TM-Semic, gdzie Wróblewski 
przybliżał głodnym komiksu czytelnikom skarby 
oryginalnych wydawnictw. Na pewno zaciekawiła mnie 
wtedy na równi z resztą historii z Vertigo, o których 
większość z nas mogła sobie tylko poczytać. Sprowadzanie 
oryginalnych komiksów w połowie lat 90-tych było bardziej 
skomplikowane niż złożenie zamówienia na Multiversum. 
Sporo bardziej skomplikowane. „Śmierć” jakoś tak zapadła 
mi w pamięć jako postać nadzwyczaj malownicza. 

Dlatego w sumie nie wahałem się długo, kiedy na MFK w 
zeszłym roku zobaczyłem pokaźny tom, zawierający 


„Wysoką cenę życia” i „Pełnię życia” w zbiorczym wydaniu. 

Z Gaimanem jest jak z wieloma innymi rzeczami. Są ludzie, 
którzy go bezkrytycznie kochają. Są tacy, którzy uważają, że 
jest przereklamowany. I są tacy, których zwyczajnie to wali. 
Ja osobiście lubię jego twórczość, ale nie mam ani 
wszystkich książek, ani kompletu komiksów. Może dlatego, 
że Neil pisze o całej masie najróżniejszych rzeczy i są to 
prace o różnej wadze gatunkowej. 

„Wysoka cena życia” to, mimo, że jej główną bohaterką jest 
śmierć, historia spokojna. Przyziemna. Niemal miałbym 
ochotę powiedzieć: poczciwa. Oto klasyczny nastolatek 
noszący dosyć idiotyczne imię Sexton, dochodzi do wniosku, 
że jedyne, co warto zrobić ze swoim życiem, to je skrócić. 
Postawa kontestacji całego świata jest w tym wieku 
popularna, większość „zdepresjonowanej” dzieciarni na 
szczęście ogranicza się do gadania o odbieraniu sobie życia. 
Sexton, podobnie, nie może się zdecydować. Pisze nawet coś 
w rodzaju listu pożegnalnego. 

W takim właśnie momencie spotyka gotkę, która twierdzi, że 
jest wcieleniem Śmierci. Wygląda zresztą na to, że jest o tym 
przekonana nie tylko ona, ale też masa innych, dziwacznych 
ludzi, w tym stara czarownica, pustelnik i bóg wie, kto 
jeszcze. W dodatku wszyscy zdają się kochać ją i dawać jej 
wszystko za darmo. 

„Wysoka cena” życia to tocząca się spokojnie, refleksyjna 
opowieść. Nawet przemoc i śmierć, które się w niej w pewnej 
chwili pojawiają są jakby przefiItrowane przez tę atmosferę. 
Rysunki Bachalo z kolorami Oliffa są świetne. Miejscami 
tylko denerwuje cyfrowe duplikowanie kadrów. 

„Pełnia życia” jest historią zupełnie inną. No, może nie 
zupełnie. Przede wszystkim jest dużo bardziej magiczna. 
Śmierć pojawia się w niej w swojej właściwej postaci, na 



własnym terenie, to śmiertelnicy wchodzą teraz do jej 
świata. 

„Pełnia życia” mówi o tym, co najprostsze i jednocześnie 
najważniejsze. O związkach, miłości, wierności, zaufaniu. O 
poświęceniu, bezinteresowności, oddaniu i trosce o innych. 
Osią akcji jest przewijająca się epizodycznie w poprzedniej 
historii Hazel. Jest matką małego Alviego i dziewczyną 
znanej piosenkarki Foxglove, którą ten związek chyba już 
znudził. To właśnie mały jest przyczyną wszystkich tych 
wydarzeń, Foxglove zaś - najprawdopodobniej kluczem. 

Bachalo rysuje tu wespół z Buckinghamen, który ma 
odmienny styl, ale nie gryzie się to. W sumie, to nawet nie 
bardzo rzuca się w oczy. 

Podsumowując - nawet, jeśli nie uważacie Gaimana za boga, 
ale lubicie dobre komiksy, to warto. Śmierć to niezwykła 
postać, chociażby przez samo to, czym jest w naszej 
kulturze. Obie opowieści o niej nadają się, aby się nad nimi 
przez chwilę zatrzymać i zastanowić. 

Wydanie Egmontu dodatkowo okraszone jest galerią i dosyć 
naiwną, choć z pewnością edukacyjną kilkuplanszówką o 
antykoncepcji. I jest edytorsko przyzwoite, jak na swoją 
cenę. 



Zostawiając powidok wibrującej czerni 

Marzec 2008 

Przyznam się od razu, że do albumu Daniela 
Chmielewskiego podszedłem z dystansem. Bałem się, zrazu, 
że będzie to dzieło z gatunku „artystowskie pitu-pitu”. Ja 
jestem trochę uczulony na artystów wszelkiej maści i na 
ludzi, którzy są duchowo natchnieni. 

Na szczęście myliłem się w tej wstępnej ocenie i zakup na 
WSK debiutu komiksowego Daniela był krokiem jak 
najbardziej zasadnym - zamiast nerwowo spodziewanej 
przekombinowanej sieczki dostałem bardzo dobry zbiór 
krótkich, jednoplanszowych komiksowych impresji i jedną 
dłuższą historię, która, niczym klamra fabularna, ustawia 
wszystkie szorty na osi wytyczonej przez autora. 

Album składa się z dwóch części - wspomnianych 
jednoplanszówek, tworzonych na przestrzeni dłuższego 
czasu, oraz zwartego „epilogu" zatytułowanego Cynik. Nie 
wiem czemu tak jest, ale w Internecie zauważyłem głosy, że 
ta dłuższa historia jest słaba, gorsza, niepotrzebna w tym 
zbiorze. Całkowicie nie podzielam tego zdania. Owszem, 
może i zawiązanie akcji wokół fikcyjnej (ale, podobno, 
prawdziwej jak każda inna fikcyjna) postaci jest banalne i 
wyeksploatowane, ale powidokowa Anna jest postacią na 
tyle wszechstronną (chociaż ktoś mógłby powiedzieć - na 
tyle uśrednioną, zwyczajną i banalną), że można 
potraktować ją jako symbol. 

Zapałałem za to ogromną sympatią do samego Cynika. Nie 
wiem czemu, ale przypomniał mi anioła z jednego z 
opowiadań Gaimana z tomu „Dym i Lustra". Kolejny banał? 
Taki sam, jak skojarzenie z Kotem z Cheshire. Ujął mnie za 
serce swoim wyglądem i trzeźwym podejściem do życia. Tak 
samo zresztą przemówiła do mnie Pani Opos, która, znowuż. 


przypomniała mi Panią Grzebyk ze „Snu numer 9” Davida 
Mitchella. 

„Zostawiając powidok wibrującej czerni” to lektura raczej 
krótka, ale bardzo przyjemna. Jest w niej, dla dociekliwego 
czytelnika, ogromna masa nawiązań kulturowych, sam autor 
zresztą przygotował „listę lektur”, które warto znać, aby 
doszukać się większości nawiązań zawartych w tym albumie. 

A sam Daniel jest bardzo sympatyczną i skromną osobą. 
Spotkaliśmy się przypadkiem na tarasie na ostatnim WSK. 
Szkoda, że dopiero po fakcie zorientowałem się, że to był 
właśnie on. Może ucięlibyśmy sobie jakąś ciekawą 
pogawędkę? Nic straconego. Konwenty komiksowe w tym 
kraju czasem się odbywają. Mam też nadzieję, że ten 
premierowy zbiór komiksów to nie jest ostatnie słowo 
Chmielewskiego. 



Hardkorporacja #1 

Marzec 2008 

Bardzo lubię różniste ziny. Głównie z tego sannego powodu, z 
jakiego lubię antologie - w jednym miejscu dostajesz masę 
komiksów, lepszych lub gorszych, ale zawsze jest ich dużo i 
są zwykle różnorodne. Dlatego z przyjemnością witam 
każdego zina na polskiej scence komiksowej. I tak samo było 
z „Hardkorporacją”. 

I co mogę powiedzieć? W nowomowie swojej firmowej 
określiłbym to mianem: nie jestem targetem tego produktu. 

Przede wszystkim produkt skierowany jest, najwyraźniej, do 
grupy związanej ze sceną hiphopowo-graficiarską. Stąd nie 
zainteresowała mnie kolorowa wkładka z reprodukcjami 
wrzutów - chyba wolałbym zobaczyć tam kolorowy komiks 
(jak w Komiks Forum) ani, tym bardziej, opisy płyt z 
gatunku. Zwłaszcza, że te opatrzone były dramatycznie 
rozpikselowanymi, uniemożliwiającymi odcyfrowanie 
okładkami. Składam to na karb problemów edytorskich, bo 
sam miewam takie kłopoty i potknięcia (jak chociażby brak 
numeracji stron w pierwszym Kolektywie). 

Takich redakcyjnych niedociągnięć jest, niestety, kilka - 
brakuje mi np. jakiegokolwiek wyjaśnienia czemu komiks 
„SOOstu” nagle się urywa - wystarczyłoby „cdn.” w 
odpowiednim miejscu. 

Same komiksy były lepsze i gorsze, jak to w antologiach. 
Mam jednak wrażenie, że większość próbowała być na siłę 
„bezkompromisowa". Chociażby „Rodzina Srochów" Gierka - 
każdy ma na koncie różne wybryki, ale Gierczak to ciekawy, 
bardzo dobry twórca, a wrzucanie dwóch stron 
prezentujących pozycje do defekacji to chyba 
nieporozumienie. Szczególnie, że „Srochy" od bardzo dawna 
wiszą w internecie. 


Tak samo rozczarował mnie duet Gonzo & Myszą, którzy 
zaserwowali kilka stron bezkompromisowej przemocy i parę 
bluzgów, spuentowane żartem tak słabym, że aż wierzyć się 
nie chce, że to puenta. Scenarzysta mówi, że tak miało być. 
OK. 

Stanowczo najlepszy był „Samuraj Nagapyta”, twórców „Bug 
City”. Bardzo przyjemny od strony graficznej, fabularnie 
raczej prosty, ale przynajmniej bez pretensji do bycia 
głęboką, bezkompromisowa historią. 

O stronie technicznej narzekał nie będę - takie są realia 
wydawania w druku cyfrowym i można temu jakościowemu 
niedomaganiu zapobiegać jedynie w ograniczonym zakresie. 
Szczególnie, jak chce się utrzymać jakąś sensowną cenę. 

Reasumując - fajnie, że jest nowy zin (aczkolwiek mnie nie 
do końca akurat podpasował), fajnie, że z publicystyką 
(nawet jeśli ta komiksowa ogranicza się do jednego artykułu 
o Angouleme i trzech entuzjastycznych notek o komiksach, 
które były na wszystkie sposoby obracane w sieci). Na razie 
jestem trochę rozczarowany. Ale myślę, że przecież to 
dopiero pierwszy numer. 

Tylko może, zamiast za wszelką cenę być bezkompromisowe, 
niech te komiksy będą po prostu dobre. Bezsensowna 
przemoc i bluzgi dla przemocy i bluzgów sprawdza się w 
amerykańskim kinie B. A ja jestem czytelnik marudny, 
komiksy bym sobie poczytać chciał. Polskie. Fajne. 

Dajesz, Szaweł. Kulturwa nas średnio łączy, ale i tak kibicuję. 
I pewnie będę nadal kupował. Chociażby, żeby wspierać 
oddolne inicjatywy rynkowe. Może po prostu wypełniasz 
niszę, w którą ja akurat się nie wpasowałem? 



Duds Hunt 

Marzec 2008 

„Duds Hunt” przyciągnęło mnie zapowiedzią na Polterze. Nie 
jestem jakimś zagorzałym fanem mangi, kiedyś owszem, 
bardziej, teraz czytam w zasadzie tylko to, co rysuje 
Ikegami, a z polskich wydań dodatkowo „Eden” i „GTO”. I w 
sumie trochę mnie odrzuca od całej reszty takiej jak „Dragon 
Bali”, „Naruto” itp. stricte rozrywkowe serie. 

„Duds” w sumie spełniło moje oczekiwania. Żeby nie było 
niedomówień, spodziewałem się po nim dużo więcej, ale 
poziom satysfakcji był wystarczający. Cóż to jest? Może, 
żeby nie narobić spojlerów, to napiszę tak: główny bohater 
Nakanishi to były kryminalista z gównianą przeszłością i nie 
lepszą wizją przyszłości. Żeby dorobić na boku, bierze udział 
w grze, która jest rodzajem miejskich podchodów każdy-na- 
każdego. Trzeba innym graczom odebrać fanta. 

Oczywiście natychmiast gra przeradza się w potworne 
mordobicie, a potem zaczyna lać się krew. A w tle tego 
wszystkiego przewijają się wspomnienia jakiejś dziewczynki. 
Powiedzmy od połowy zaczyna już świtać, dokąd nas to 
prowadzi i to zakończenie trochę rozczarowuje. Tak 
odrobinę. Sama historia jest dobrze poprowadzona, krok po 
kroku razem z Nakanishim zagłębiamy się coraz bardziej w 
brudy gry. 

Osobiście spodziewałem się, że „DH” pójdzie odrobinę 
bardziej w stronę „Gry” z Douglasem. Nie było tak, ale po 
namyśle nie żałuję. Było, zamiast tego, małe „Battle Royale”. 
Czyta się szybko, bo akcja toczy się wartko. W sumie, to 
długość lektury najbardziej mnie zawiodła. Jeszcze raz tyle 
spędziłbym z Nakanishim chętnie. 

Jako omake do tomiku dołączona jest nowelka 
„Wielopoziomowe sny”. Jeżeli ktoś lubi Dana Kima i lubi w 


nim to, co ja w nim lubię, to tę nowelkę też polubi. 



Pirat #1 

Marzec 2008 

Zinów na tegorocznym WSK był niezły wysyp. Z „Piratem” 
akurat dzieliliśmy stolik, miałem też okazję napić się z 
Mikołajem piwa. Ale nie dlatego kupiłem „Pirata”. Ja po 
prostu lubię ziny. 

„Pirata” od innych odróżnia to, że prezentowane tam historie 
zostały stworzone głównie przez obcokrajowców. Naczelny 
wygrzebał w czeluściach DeviantArta różnych, często bardzo 
ciekawych twórców, chociaż są to raczej świetni graficy, niż 
świetni scenarzyści. 

Zaczyna się od całkiem niezłej historii „Spadanie dość 
swobodne” Sztybora i Barskiego i jest to jedna z lepszych 
historii. Jest przyjazna dla oka, jest humorystyczna, jest 
przyzwoicie zrealizowana. Dalej natomiast, bywa różnie. 

Najbardziej spodobały mi się „Poduszka dla ciebie...” - pełna 
ekspresji, mocno mangowa i naprawdę zwariowana historia 
lumazarka i Siphiosa. „Zawsze jest ten pierwszy raz” 
Dialynasa urzekł mnie. Taki jakiś romantyczny, nastrojowy. 
Niezłe były „Wiśnie, listonosz i sikorki” Kłosa. Dobra oprawa i 
celna, choć może niezbyt odkrywcza puenta. 

Podobał mi się też „Matador”, chociaż sam autor wyrażał się 
o nim krytycznie. Pomysł dobry, natomiast redakcja 
językowa by się przydała. W ogóle, redakcja w „Piracie” 
niestety kuleje. Zakładam, że to choroba wieku dziecięcego i 
z czasem będzie coraz lepiej, ale jest tam masa literówek, 
drobnych błędów i językowych potknięć, które nawarstwiły 
się wskutek tłumaczenia materiału z obcych języków. 

Za to cieszy poziom edytorski - świetna, lakierowana 
okładka, dobry papier i dobry jakościowo druk sprawiają, że 


czytanie, także od tej najbardziej podstawowej strony, jest 
przyjemnością. Czekam na kolejny numer. 



The Mash-up Trio 

Marzec 2008 

Zinami wśród moich znajomych zwykło się określać ogólnie 
wydawnictwa drugiego obiegu. Takie inicjatywy jak „Jeju” 
czy „65” przyzwyczaiły nas do trochę innego postrzegania 
zinów. Tymczasem na tegorocznym WSK nabyłem (uprzednio 
zamówiwszy przez internet) przedstawiciela zinów jak 
najbardziej ortodoksyjnych i hardkorowych. 

„The Mashup 3 (trio)” to mała (A5) książeczka, odbita na 
ksero. Śmiem twierdzić, że posiadam egzemplarz unikatowy, 
bo ma wakaty zaraz pod okładką - ale może wszystkie 
egzemplarze tak mają. Było ich na tyle mało i wszystkie 
odbite na zamówienie, że i tak są unikatowe. 

Sam komiks to absurdalna historia, w której przewijają się 
postacie i zjawiska znane z komiksu i popkultury. Prym 
wiodą Tytus, Romek i ATomek, wraz z Papciem, ale pojawiają 
się także m.in. Asterix, Obelix, pół AIcmana, kawałek Wilga, 
Batman z cudownym chłopcem oraz Benedykt XVI. 

Sama historia to smutna opowieść o pozerstwie, pustocie 
popkultury, przemijaniu chwilowych trendów i iluzji, w jakiej 
żyje ogromna ilość ludzi. Przynajmniej dla mnie tak to 
wygląda, bo możliwe, że to zwykłe drwiny ze wszystkiego i 
wszystkich mające na celu wywołać salwy śmiechu u 
czytelnika. 

Jakkolwiek by nie było, cel został osiągnięty. 

Zaś sam lobsterandscrimp, autor tego pokręconego 
produktu, to facet spełniający modelowe wyobrażenie o 
komiksiarzu. Na pozór niepozorny i chyba nawet w 
okularach - ale nie zdążyłem mu się za dobrze przyjrzeć, bo 
w tajemniczych okolicznościach zniknął natychmiast po 
wręczeniu mi zina. Zaiste! 



Paproszki 

Marzec 2008 

Flopka zna większość polskich komiksiarzy otrzaskanych 
jako tako z internetem. Sympatyczny głowonuk ma pewnie 
rzeszę fanów większą, niż się komukolwiek wydaje. 

Tym zachęcony, postanowiłem sięgnąć po „Paproszki, czyli 
małe piszczące ludziki”. Zachęcił mnie także sam tytuł, więc 
na WSK nabyłem zeszyt, trochę również z myślą o Żonie, 
która komiksy czyta raczej sporadycznie. I co ja mogę 
powiedzieć, spodobało się nam obojgu. 

Na pierwszy rzut oka „Paproszki” są bardzo chaotyczne. 
Dostajemy kilka historii, które pozornie wydają się ze sobą 
całkiem niezwiązane - jacyś mnisi, jakiś pociąg, jakaś 
restauracja, nagły atak głowonogów pod wodzą Flopka, 
gościnnie wpada na karty nawet sam Timof. 

Aż do ostatniej chwili wszystkie te wydarzenia łączy tylko 
jeden ważny element - niezwykle wysoki poziom absurdu. 
Kucharz z gąbki, gruba baba trzymająca dzieci na sznurku, 
cwana Olga, przyklejająca fryzjerom nożyczki do rąk, 
konduktor o podwyższonym poziomie agresji - postacie tak 
surrealistyczne i przerysowane generują wydarzenia 
naprawdę niesamowite. W zasadzie nie ma strony, na której 
czytelnik nie ryknąłby śmiechem. Począwszy od karty 
tytułowej, opanowanej przez głowonogi, próbujące 
zadzwonić pod numer ISBN, skończywszy na tylnej okładce, 
ze szczurem żyjącym na ścianie (a ja uwielbiam szczury). 

Cały ten pozorny chaos spięty jest fabularną klamrą, jaką 
jest krótki epilog, wyjaśniający „dalsze losy” występujących 
w „Paproszkach” postaci. „Dalsze” w cudzysłowie, ponieważ 
nagle okazuje się, że tak naprawdę wydarzenia z początku 
albumu dopiero teraz mają się rozegrać. Przypomina mi to 
dwie rzeczy. 


Pierwszą jest seria o Kwapiszone, Butenki (do którego w 
internecie wiele osób porównuje samego Świdzińskiego ze 
względu na typ humoru i charakterystyczną kreskę), która 
spięta była taką właśnie fabularną klamrą, łączącą w całość 
ostatni z pierwszym rozdziałem przygód kręcących się wokół 
tajemniczej szkatułki. 

Drugie skojarzenie to „Pulp Fiction” Tarantino, gdzie 
zaburzony zostaje czas akcji. Vega, który ginie mało 
malowniczo w epizodzie z zegarkiem, żyje i ma się dobrze 
pod koniec filmu, pałaszując hamburgery i spierając się o 
sens pójścia w ślady protagonisty „Legend Kun-Fu”. W 
„Paproszkach” występuje identyczny motyw - oto w 
restauracji krewetka zostaje pożarta, aby pojawić się znów 
na dalszych kartach opowieści. Nie mamy wprawdzie 
pewności, że to ta sama krewetka, zwłaszcza w świetle jej 
spółki z Pipulem, ale domniemanie i absurdalność opowieści 
każe założyć, że owszem, ta sama. 

Jest w tym albumie potworna ilość prześmiesznych 
smaczków, ironicznych, trafnych, czasem aż bolesnych 
obserwacji. W zasadzie, zależnie od nastawienia, można w 
tej historii znaleźć rzeczy zgoła odmienne. Chyba każdy 
musi czytać ją po swojemu. 

Zatwierdzone przez Żonę. A to coś znaczy. Nawet bardzo 
dużo. I świetna, nawiązująca do klasyki malarstwa okładka. 



Maszin #3 

Marzec 2008 

Po „Maszina” sięgnąłem pierwszy raz dopiero na WSK w tym 
roku. Owszem, miałem świadomość istnienia zina, ale jakoś 
tak nigdy się nie ułożyło, żeby nabyć. Więc, gdy tylko 
dostrzegłem Tkachoza - a przeoczenie go było praktycznie 
niemożliwe ze względu na imponującą szopę na głowie, 
którą mógłby przegapić chyba tylko Stevie Wonder - czym 
prędzej dokonałem wymiany gotówki na towar. 

I dobrze zrobiłem, bo to bardzo dobry zin jest. Taki, jak lubię. 
I wśród kilku zinowych nabytków ostatniego czasu jeden z 
najlepszych. 

Od większości prasy zinowej i około-zinowej „Maszina” na 
pierwszy rzut oka odróżnia większy format - zamiast 
standardowego B5 jest to A4. Jest przez to nieco 
nieporęczny w autobusie, za to można pocieszyć oczy 
większymi obrazami. Trzeci numer kręci się mniej lub 
bardziej wokół tematyki sklepowo-handlowej, ale jak to 
zwykle w takim wypadku relacja do tematu bywa różna, 
czasem bardzo pretekstowa. 

Wydanie otwiera „Kutang” Świdzińskiego, który przemówił 
do mnie bardzo mocno po niedawnej lekturze „Paproszków". 
W zasadzie poczułem się, jakbym dostał bonusowy epizod z 
tamtego albumu. Jest to historia tak absurdalna i śmieszna, 
że nie sposób się nią nie zachłysnąć. 

Z pozostałych piętnastu historii kilka było mniej, kilka 
bardziej udanych. Spodobał mi się bardzo „Oszust" 
Kozłowskiego, w którym autor z wdziękiem realizuje 
wyeksploatowany temat o... wyeksploatowanych tematach. 
Zgrabne. Doskonały był także „Mechanizm pomarańczy” 
Sztybora i Pyzika - zabawa słowna na całego. 


Bardzo przypadła mi także do gustu „Garbata” (druga 
historia Świdzińskiego) - trochę melancholijna, bardzo 
nastrojowa i ciepła historia o dzieciństwie, oraz „Cukierkowa 
Lawiracja” Gary'ego Glue - oparty w zasadzie tylko na 
słownej puncie, ale zgrabnie zrealizowany i ciekawie 
narysowany szorcik. 

Klasycznie już nie zrozumiałem kolejnego epizodu 
„Najwydestyluchniejszego” Sztybora i Pałki (ale to, sądząc z 
lektury Internetu, nie jest wyłącznie moja przypadłość) i nie 
do końca złapałem, o co chodzi u Surmy w „Oceancen”. 
Chyba jestem mało bystry, bo się domyślam, ale nie wiem na 
pewno. 

Wrażenia z lektury były na tyle pozytywne, że szybko 
zamówiłem brakujące poprzednie numery. Warto po 
„Maszina” sięgnąć, bo to prawdziwy komiksowy 
underground - nie jest może hardkorowy, kontrowersyjny 
czy bezkompromisowy, ale za to są to dobre komiksy. 



Komiks Forum 2008 

Marzec 2008 

Zdawać by się mogło, że publikacja jaką jest „Komiks 
Forum” należy już od kilku lat do przeszłości. Tymczasem jej 
twórca, Witek Idczak, reaktywował tę inicjatywę w tym roku. 
Z dosyć dobrym skutkiem. 

Czym jest „Komiks Forum”, to nawet jej własny ojciec ma 
problem z określeniem. Służyło jako antologia, jako katalog 
festiwalowy MFK, jako monografia pojedynczych autorów. 
Tegorocznemu wydaniu najbliżej chyba do antologii. 

Ze względu na kilkuletnią przerwę, do druku przyjęte 
zostały prace nie tylko (jak to miewało miejsce) z okresu 
poprzedniego roku, ale także starsze. Duża ich część, jak 
bywało, to pokłosie konkursu komiksowego 
Międzynarodowego Festiwalu Komiksu w Łodzi - zarówno 
tego 2007, jak i poprzednich. I może dobrze, bo mam 
wreszcie na papierze kilka rzeczy, które znałem tylko z 
Internetu, jak chociażby „Ciapanek” Grzeszkiewicza, który 
darzę uwielbieniem. Tak, tak, wiem, lubię wszystko, gdzie 
występują małe dziewczyny. Sam mam jedną na składzie (i 
już jest bohaterką komiksów). 

Mimo, że, jak wspomniałem, wiele z historii było mi dobrze 
znane, to kilka było dla mnie nowością, jak chociażby 
dwuplanszówka Gruszczyńskiego z obcym... Niezwykłe 
nawiązanie. Świetny był także „Ostatni komiks Świata” 
Jabłońskiego i Janusika, zarówno ze względu na przewrotną 
puentę jak i wspaniałą oprawę graficzną. 

Bardzo spodobały mi się także komiksy Turka, Jankowskiego 
i surrealistyczna opowieść Frąckowiaka. Krótko mówiąc - 
pozytywne 100 stron polskiego komiksu - przekrojowe, 
rozmaite i dobre dla każdego. 


A to wydanie darzę sentymentem także dlatego, że znalazł 
się tam również komiks mojego scenariusza. Ba, jeden z jego 
kadrów zdobi okładkę. Jakoś tak zawsze ciepło w okolicy 
serca. I mam nadzieję, że raz reaktywowana, ta inicjatywa 
wróci na stałe. Im więcej takich antologii z krótkimi, 
ciekawymi formami, tym lepiej dla polskiego ryneczku i 
czytelnika, który potrzebuje jakiejś alternatywy dla 
opasłych, kosztujących krocie wydań w marmurowych 
oprawach na cielęcej skórze. 



Ghost World 

Kwiecień 2008 


Zbierałem się do tego wpisu prawie tak długo, jak do 
kupienia samego komiksu. Nie wiem, czemu kupiłem go 
dopiero teraz. Może dlatego, że kupuję stosunkowo mało 
komiksów innych niż te z przygodami Batmana (bez kitu, 
gacek to jakieś ostatnio nawet i 80% moich zakupów [byłoby 
inaczej, gdyby niektóre serie wychodziły tak regularnie, jak 
powinny]). Spojrzałem na niego na stoliku na konwencie i 
kupiłem. 

W sumie, to chyba dobrze, że odczekałem tyle z lekturą. 
Zdążyło mi wywietrzeć z głowy wszystko, co wyczytałem w 
recenzjach o tym komiksie. Wiem oczywiście, że jest 
genialny, ale to pojęcie nadzwyczaj względne. 

„Ghost World" jest pokraczny - jak każdy komiks o 
dorastaniu i wchodzeniu w dorosłość, bo samo to zjawisko 
jest pokraczne. Historia zilustrowana jest w sposób 
miejscami niemal groteskowy - rysunki są świetne, ale 
ludzie na nich przedstawieni wyglądają na wstrętnych. 
Każde kolejne indywiduum wkraczające na karty powieści 
zdaje się być istotą wyrwaną żywcem z filmu „The Goonies". 
Nawet samego siebie Clowes zilustrował w sposób, wierzę, 
tyleż wierny co odpychający. 

Bohaterkami są dwie „laski", bo trudno to inaczej określić. 
Przynajmniej tak chyba sobie siebie wyobrażają. W 
rzeczywistości Enid znajduje się gdzieś w połowie drogi 
między kompletną sierotą, przerażoną zmianami w życiu, a 
zwyczajną głupią siksą, bez mrugnięcia okiem wpierdalającą 
bunt dla głupich nastolatków, sprzedawany w supermarkecie 
w paczkach po 100 i 150 gram, z akcyzą Ministerstwa 
Jestem-Taka-Inna-I-Oryginalna. 


Ten dualizm jej natury sprawił, że do samego końca nie 
potrafiłem polubić tej postaci. Nawet w chwilach, kiedy 
okazywała się kimś więcej niż durną dżagą - jak w 
przypadku incydentu z „durnym Gusem” po wyprzedaży 
garażowej, wyglądało to jak kolejna groteskowa poza, 
ustawiona i wykreowana na potrzeby własnej, wewnętrznej 
widowni. 

Nie bardzo wiem, jak ocenić świat duchów. Każdy z nas na 
jakimś etapie swojego dorastania też czuł się podobnie. 
Każdemu przytrafił się okres zagubienia, okres tęsknoty za 
umykającym czasem, dłuższy lub krótszy romans z 
pozerstwem w jakiejś postaci (chociażby nieuświadomionej 
lub skłamanej przed samym sobą). I prawie każdy stanął 
kiedyś przed konfliktem przyjaźni z miłością, nawet, jeśli 
jedna i druga ostatecznie nie miała szans okazać się „na 
całe życie”. 

Zostałem po tej lekturze jakiś smutny. A potem 
powyciągałem jakieś stare drobiazgi z pudła, które trzymam 
w piwnicy. Głupia sprawa. Z tej perspektywy widzę w nim to 
samo, co w komiksie Clowesa... 



Piekło, niebo 

Kwiecień 2008 

Do komiksu Bellstorfa przymierzałem się dwukrotnie. 
Pierwszy raz, w Empiku, odłożyłem na półkę. Niby wszystko 
fajnie, ale jakoś tak nie zaskoczyło. Na WSK, z kieszeniami 
wypchanymi grubym plikiem banknotów o niskich 
nominałach przeznaczonych na komiksy dałem się ponieść 
chwilowej euforii i w sumie dobrze się stało. 

„Piekło, niebo” nie było zaskoczeniem, bo znałem je już z 
recenzji w sieci. Staram się unikać takich sytuacji, bo to 
tworzy we mnie pewne oczekiwania i pewne poglądy, które 
zwykle potem nie pokrywają się z rzeczywistością. 
Wyjątkiem było stwierdzenie „Totally best ever” dotyczące 
„Room fuli of strangers” (o którym kiedyś indziej będzie). No 
i tu, bo miałem podobne odczucia. Tak, jak „Ghost World” 
był jakiś dziwnie psychodeliczny, żeby nie powiedzieć, 
psychopatyczny chwilami, tak perypetie (bo trudno to nawet 
określić uczciwie mianem przygód) Christopha są takie do 
bólu prozaiczne. 

Wszystko jest na swoim miejscu. Jakieś pierwsze, niezbyt 
udane próby stworzenia związku. Świat dorosłych, leżący 
prawie w zasięgu ręki, niebezpiecznie i nieprzyjemnie blisko, 
a jednocześnie nadal kompletnie bezsensowny i niepojęty. 
Uczucie całkowitego oderwania, stagnacji, marazmu i 
kompletnego olania wszystkiego dookoła - takie uczucia 
wyzierają na mnie z tego komiksu. Może ja się mylę i pod 
koniec ta przygnębiająca atmosfera się jednak zmienia, ale 
chyba nie bardzo. Chyba Bellstorf bardziej daje czytelnikowi 
do zrozumienia, że to musi się kiedyś zmienić, bo tak dalej 
nie można. 

A może to moje własne doświadczenia podpowiadają mi 
cichaczem, że musi się zmienić, bo mnie się zmieniło. Znowu 


wciska mi się tutaj Dukaj, którego na raty czytam, ze swoją 
koncepcją przeszłości, zamrożonej i istniejącej tylko w 
formie wspomnień, oderwanej całkowicie od prawdy. 

Jak by nie było, „Piekło, niebo” zostawiło mnie smutnego. 
Świetny komiks do refleksji, taki w sam raz na dłuższą 
chwilę relaksu. Narysowany swobodną, sprawną kreską, 
przypominającą Saschę Hommera. Zresztą „Insekta” 
przypomina mi nie tylko pod tym względem - tam też było 
poszukiwanie jakiejś własnej tożsamości, uwikłanie w reguły 
rządzące grupą i w sieć konwenansów. Tak samo zresztą, jak 
w „Zagubionej Duszy” 0'Malleya. Może dlatego, że 
wszystkie traktują o mijającym dzieciństwie. 

Strasznie chaotyczny ten wpis. Jakoś potwornie. Chyba 
nawet nie należałoby go publikować. „I tak minęły wakacje” 
- chciałoby się powiedzieć cytując mojego kumpla. 



Rozkosze szukania sensu komiksu 

Maj 2008 


Czyli z hezytacją podana supozycja interpretacji. 

Zgodnie z opiniami specjalistów z zakresu biologii życiem 
każdej istoty na tym najlepszym ze światów sterują trzy 
główne popędy. Są to oddychanie, zdobywanie pożywienia 
oraz dbanie o ciągłość gatunku drogą rozmnażania 
płciowego. Uszeregowałem je tu ze względu na kluczowość 
dla jednostki i ogółu gatunku - bez oddechu, to tylko Funky 
Koval (że pozwolę sobie na taki żart), bez jedzenia 
przetrwać można, w zależności od przynależności 
gatunkowej, nawet dość długi czas, zaś rozmnażanie jako 
takie jednostce samej w sobie potrzebne nie jest. 

Co ciekawe, te trzy silniki napędowe życia, w ujęciu ludzkim, 
szczególnie współczesnym, zyskują odwrotną 
priorytetyzację. 

Oddychanie, będące czynem mimowolnym, odbywające się 
niejako mimochodem, poza wybranymi grupami 
społecznymi korzystającymi z zaawansowanych technik 
medytacyjnych nie zdołało sobie wśród Homo sapiens 
wykształcić rytuałów kulturowych. 

Zdobywanie pożywienia bez wątpienia stało się osią 
rodzącej się w zamierzchłych czasach dominacji naszego 
gatunku nad światem, obrastając w rytuały magiczne, 
społeczne, kulturowe, ewoluując, aby ostatecznie 
wynaturzyć się w charakterystycznym dla szerokich mas 
społeczeństw wysoko rozwiniętych wyścigu szczurów po 
dobra konsumpcyjne. 

Trzeci natomiast popęd, czyli pragnienie rozmnażania, swoją 
pierwotną funkcję pełni już tylko na zasadzie wartości 


dodanej, stając się czynnością samą w sobie, oderwaną od 
ważkiego pierwotnego charakteru. Niezależnie od stopnia 
zepsucia cywilizacyjnego danego społeczeństwa, wszystkie 
one wykształciły wokół swojej seksualności 
multikontekstualne, zahaczające o prawie wszelkie sfery 
życia, systemy zachowań, zasad, tabu i wielkie pokłady 
wszelkich rzeczy innych, kulturowo-cywilizacyjnego balastu 
tworzącego człowieka. 

I o tym, w swoim niezwykłym komiksie zatytułowanym 
Rozkosz, opowiada Blutch. O tym, a konkretniej o 
skrzywionym i zdeformowanym podejściu do ludzkiej 
seksualności w tzw. społeczeństwach zachodnich. Erotyzm i 
seks są w nich obwarowane konwenansem i prawem 
formalnym i zwyczajowym, wbrew temu, co chcielibyśmy 
myśleć, równie mocno jak w nazywanym „zacofanym” 
Islamie. Spuścizna kulturowa chrześcijaństwa, dążącego do 
eliminacji matriarchatu i kultów bóstw żeńskich, niejako 
rykoszetem wykastrowała w kulturze europejskiej 
erotyczność. Blutch pokazuje obecny, represyjno-opresyjny 
system podejścia do ludzkiej seksualności w opozycji do niej 
samej jako parę prezydent-generał, polującą na „coś jakby w 
rodzaju zwierzęcia”. 

Ta trójca ekstrapoluje nam już na samym początku sytuację. 
Prezydent to reprezentacja praw określających w jakim 
wieku, z kim i w jakiej pozycji wolno nam oddawać się 
uciechom cielesnym. To element represyjny - nie wie, z 
czym ma do czynienia, wiedza ta jest dla niego niezbyt 
pożądana i w zasadzie zbędna. Jest on elementem 
represyjnym, nie tylko w ujęciu niepożądanego traktowania 
czy szykanowania, ale także, a może nawet - przede 
wszystkim, represji jako mechanizmu psychologicznego, 
czyli prostego wyparcia. 

Generał to ikona maskulinistycznej machiny wojennej, w 
jaką w czasach już starożytnych wynaturzać się zaczął drugi 



z podstawowych motorów istnienia życia, czyli poszukiwanie 
pożywienia. W swoim mundurze i ze swojego 
wszechmocnego stanowiska prezentuje siłę opresyjną, 
element dbający o egzekwowanie narzuconych na 
seksualność zasad. 

Zwierzę natomiast rzeczone, to nic innego jak zobrazowanie 
pierwotnego instynktu i związanej z nim rozwiniętej 
nadmiarowo seksualności w kontekście współczesnej 
cywilizacji. Z jednej strony traktujemy seks jako coś 
pierwotnego, zwierzęcego, gorszego czy niegodnego - stąd 
właśnie taki symbol w kluczu Blutcha. Z drugiej sami 
przecież dorobiliśmy do niego fasadę konwenansu, o czym 
traktuje historia. Warto zwrócić także uwagę na wynajęcie 
cywilnych myśliwych do polowania. Widzimy tu narzucanie 
zasad kulturowo-społecznych istotom osobniczym. To, ale 
także, co gorsza, wykorzystanie jednostek to umocnienia 
negacyjnego stosunku wobec ludzkiej seksualności. Tym 
bardziej, że zgodnie ze słowami generała - biegli w tych 
działaniach i zwiększający dzięki temu skuteczność aparatu. 

Samą seksualność i jej formy w opozycji do tzw. norm 
kulturowych obserwujemy w zależności od kontekstu i 
postaci, z którą ten jest związany. 

W sytuacji pierwszej widzimy dwie małe dziewczynki, z 
których jedna jest naga. Oddają się one polowaniu na lisa, a 
więc także na zwierzę, które można postrzegać tu 
metaforycznie. Nie jest to jednak małpa, na którą polują 
prezydent, generał i myśliwi. Seksualność tego kontekstu 
nie istnieje, albo może istnieje jedynie w kanale komunikacji 
z czytelnikiem, zgodnie z opinią Alana Moore'a o skażeniu 
kultury współczesnej pedofilią. Mimo śmiałych opinii tuzów 
ludzkiej psychologii o istnieniu seksualności dziecięcej tutaj 
nie mają one zastosowania. Nagość jest incydentalna i jest 
jedynie skutkiem ubocznym innego działania, służącego 
zupełnie odmiennemu celowi. Dziewczynki nie poświęcają 



jej żadnej uwagi i nie dostrzegają w niej kontekstu 
erotycznego. Inaczej, niż - najwyraźniej - ich opiekunka. 
Tym bardziej jest to według mnie pogląd uprawniony, że 
dziewczynki polują tu na lisa. Pada nawet słowo „oswoić”. 
Nie można nie zauważyć tu ewidentnego nawiązania do 
jednej z ikon literatury francuskojęzycznej jaką jest Mały 
Książę. Seksualność więc w zasadzie nie funkcjonuje na tym 
etapie. 

Zgoła odmienny kontekst pokazuje nam już postać Severine. 
Po spotkaniu z dziećmi udaje się samotnie w las gdzie szuka 
zaspokojenia seksualnego. Scena, gdy ociera się o 
spływające sokiem drzewo ma w sobie niezwykłą pierwotną 
moc prastarego rytuału magicznego, mającego zapewnić 
płodność plonów, trzody i społeczności i umożliwić 
przetrwanie grupie. W ciekawym świetle stawia tę scenę 
fakt, że ikoniczny zwierz obserwuje dziewczynę z krzaków, 
ukryty. Można doszukać się tu sugestii, iż pierwotny instynkt 
znalazł się na tym etapie rozwoju cywilizacyjnego, gdzie 
pełnił - prócz swej funkcji podstawowej - także ważne 
zadania w innych kontekstach. 

Niczym w opozycji do przedchrześcijańskiego kultu Bogini- 
Matki i do społeczeństw matriarchalnych, dwie kolejne sceny 
prezentują osobniki ludzkie rodzaju męskiego. 

Pierwsza z nich prezentuje myśliwych, narzędzia opresyjne 
najęte przez generała, poszukujące zwierzęcia z zamiarem 
zabicia. Rozmawiają oni dosyć otwarcie o swoich praktykach 
seksualnych, przy czym jeden z nich przyznaje od razu, że 
wszelkie jego działania w tej sferze są całkowicie 
irracjonalne, destrukcyjne i niezrozumiałe. Oczywiście w 
opozycji do tzw. ogólnie przyjętych norm, takich jak 
ustalony porządek moralny społeczeństwa, instytucje 
cywilizacyjne typu małżeństwa i inne. Scena ta kończy się 
wspólnym spotkaniem trójki mężczyzn nad zwłokami - 
wymowny symbol agresywnego charakteru społeczeństw 



patriarchalnych. Jest ona o tyle groteskowa, że polując na 
małpę, na pograniczu lasu i szczerego pola jeden z nich ubił 
wielką rybę. Pokazuje to absurdalność, nierealność i 
całkowite oderwanie podejmowanych przez myśliwych 
ruchów od prawdziwej rzeczywistości. Oniryczne wydarzenie 
jest tu rodzajem przestrogi przed nieprzemyślanymi 
działaniami i ich niemożliwymi do przewidzenia, a zgoła 
niecodziennymi wynikami. 

Drugim mężczyzną w tym układzie jest asystent prezydenta, 
w kolejnej scenie dla żartu pozostawiony na pustej drodze 
przez tamtego. Jest on przeciętną ofiarą cywilizacji 
technicznej, zagubioną w obliczu głuszy, zależną jedynie od 
swojej komórki, a także żałosną. Biorąc udział w obławie na 
zwierza, czyli symbolicznie stając się pionkiem frontu 
moralnego skierowanego przeciw popędowi, jest zdolny 
tylko do jednego - błagania o gratyfikację erotyczną. Nie jest 
ważna sytuacja, otoczenie ani myśl o przyśpieszeniu 
wydobycia się z opresji, lecz ulotny, a - najwyraźniej - 
silniejszy niż cokolwiek innego instynkt seksualny. 

W tych dwóch scenach zderzają się postawy przeciwstawne 
- z jednej strony opresyjno-represyjne, narzucone odgórnie 
społeczeństwu przez siebie samo, z drugiej zaś 
wiernopoddańcza zależność od popędu, nad którym w 
groteskowy, nieskuteczny sposób próbuje ono zapanować. 
Zastanawia umieszczenie w takiej superpozycji wyłącznie 
osobników męskich na tym etapie rozwoju historii. 

W tym momencie dotarłem w tej interpretacji do mniej 
więcej połowy utworu i chociaż korci mnie bardzo, aby 
ciągnąć daje taką farsę, jest to zbyteczne. Takie pary postaci 
jak Farrah i Bouli, Yvon i Christine czy rodzina, obdarowująca 
się ciężkimi od symbolicznych zaszłości kamieniami, aż 
błagają mnie o dalszą zabawę w odczytywanie ukrytych 
sensów, ale co za dużo, to stanowczo nie jest zdrowo. 



Wszystkie powyższe przemyślenia bowiem, to stek 
potwornych bzdur, które wymyśliłem w wannie dzisiejszego 
poranka. Sądzę, że można by z powodzeniem w takiej 
stylistyce trafić na podatnych czytelników, którzy 
wypisywane z ochotą kocopoły mogliby wziąć za dobrą 
monetę i odnaleźć w nich echa własnych poglądów 
interpretacyjnych związanych z Rozkoszą. Być może nawet 
jest jakaś prawda w tych durnych kretynizmach. Wszystko 
bowiem zależy, jak chcemy sami zinterpretować utwór. 
Autor, potencjalnie, aczkolwiek niekoniecznie, sam implikuje 
w nim pewne rzeczy. Ale może jednak wszystko, co widzimy, 
zależy tylko od nas. Parając się amatorsko pisywaniem 
dawniej opowiadań obecnie częściej krótkich scenariuszy 
komiksowych z niekłamaną, nomen omen, rozkoszą 
wysłuchuję cudzych opinii typu „co chciał nam powiedzieć 
pisarz”. Choćbym myślał latami, niektórych z nich na pewno 
bym nie stworzył. 

Bo, być może, Blutch napisał po prostu świetną historię, 
zgrabnie i płynnie opowiedzianą, z naprawdę ciekawą, 
niebanalną i niezwykłą w czasach zalewu mainstreamowej 
tandety oprawą graficzną, udowadniającą, że komiks może 
być sztuką jeśli zechce. Historię, którą czyta się z zapartym 
tchem i niczym w Alicji w krainie czarów za każdym rogiem, 
na każdej stronie czai się niespodzianka. I, być może, jak we 
wspomnianym Małym Księciu, w każdej postaci kryje się 
czytelna symbolika, pewien archetyp, konterfekt 
współczesności. Ale może to tylko zgryw, a Blutch śmieje się 
do łez, wyobrażając sobie bandę fiutów, napinających mózgi 
przy próbie zrozumienia czegoś, czego w tej historii nie ma i 
nigdy nie było. 

Bo, może, Derrida miał jednak rację? 



Kobiety... 

Maj 2008 


Należałoby to powiedzieć głosem aktora z reklamy. Tak 
przynajmniej myślę. 

Kiedyś czytałem dużo więcej mangi. W chwili obecnej jakoś 
słabo odnajduję się w tym, co jest na polskim rynku i prócz 
pozycji rysowanych przez Ikegamiego, podupadającego 
gwałtownie GTO i coraz bardziej niepozytywnie zamotanego 
Edenu nie czytuję właściwie nic z pięknego kraju nad 
Pacyfikiem. 

Dlatego informację o Kobietach z KG przyjąłem z 
zaciekawieniem i postanowiłem spróbować. I nie zawiodłem 
się. 

Tatsumiego nie znałem wcześniej w ogóle, co i dziwne, bo 
mangi z gatunku gekiga zawsze mi podchodziły. 

Na pierwszy rzut oka - oldschool. Skojarzenie z Tezuką 
Osamu 1) ciśnie się samo do głowy. Mnie skojarzyło się 
jeszcze chociażby z takimi produkcjami jak Area 88 czy ze 
starymi serialami anime ze Studia Nue Haruki Takachiho. 

Kreska Tatsumiego jest prosta, ale nie uproszczona. 
Poruszając się w manierze właściwej dla wspomnianych 
starszych produkcji i oszczędnie używając rastrów, tworzy 
pełne uroku ilustracje, które swoim niepotrzebnym 
wirtuozerstwem nie przytłaczają scenariusza, powodując 
nieczytelność, jak niektóre obecne produkcje. Mimo pewnej 
dozy ascetyczności, ten tomik naprawdę cieszy oczy. 

Ale, no tak, ja jestem po prostu sentymentalny i lubię to, co 
zapamiętałem z dawnych lat. Tak przynajmniej słyszałem. 


Scenariuszowe ta manga to ciężki kawałek chleba. 
Naprawdę ciężki. Nie dlatego, że czyta się ją źle, ale ze 
względu na poruszane tematy. Bohaterkami wszystkich 
opowiadań są kobiety. I, jak w prawdziwym życiu, są to istoty 
skomplikowane. Nigdy jednoznacznie złe, nigdy 
jednoznacznie szkodliwe, czasem naiwne, czasem 
zagubione, czasem zaślepione. 

W większości wypadków wymykają się ocenie - zarówno one, 
jak i postacie, które je otaczają. Na pewno potępić można 
kobietę, która doprowadza do śmierci inwalidy, aby wyłudzić 
pieniądze z ubezpieczenia. Ale czy naprawdę nie potrafimy 
zrozumieć dziewczyny, która zabija mężczyznę z zemsty (za 
co, na marginesie, zostaje od razu ukarana)? 

Czy dziwi nas to, że można upodlić się po tym, jak ukochany 
zdradził nasze uczucie? Czy drobne, nic nie kosztujące 
machinacje, które pozwalają w czasach kryzysu „ustawić” 
swojego chłopaka i zapewnić dodatkowy dochód, 
pozwalający na przeżycie, naprawdę są nadużyciem 
przyjaźni? 

I jak ocenić kobietę, która niczym czarownica, chociaż 
mimowolna, rządzi męskim losem? 

Najlepsze w zbiorku Tatsumiego jest to, że zadaje te pytania, 
ale nie daje na nie odpowiedzi. Ani jednoznacznych, ani 
żadnych innych. To czytelnik musi sam wydać sąd nad każdą 
z kobiet. Sam każdą nagrodzić lub ukarać przed swoim 
prywatnym trybunałem. Nikt w tych przemyśleniach mu nie 
pomoże. 

Może dlatego właśnie będę jeszcze pewnie nie raz wracał do 
tych opowiadań i czytał je na nowo, szukając czegoś, co 
wcześniej mogło mi umknąć. 

Polecam każdemu, kto ceni sobie bardziej poważną mangę. 
Bardzo brakuje więcej takich pozycji na naszym rynku. 



Wybór Kultury Gniewu, aby wydać akurat Kobiety należy 
więc tym bardziej ocenić pozytywnie. 



Czarna dziura, panie 

Czerwiec 2008 


To taki wiązany wpis, trochę o komiksie, trochę o pierdołach. 
Głównie o jednym konkretnym komiksie i głównie o 
o koło kom iksowych pierdołach. Mogą być spoilery. 

Kiedy wszyscy zdążyli się już spuścić, dokonać ewangelizacji 
i pogryźć, a kurz ekscytacji opadł i sprawa przycichła, ja 
kupiłem sobie wreszcie „Black Hole”. 

No i co? Tu drapię się w głowę z zakłopotaniem. Dobrze i źle 
jednocześnie. Mam odczucia jak gilbaert i jak pół forum 
Gildii jednocześnie. Komiks dobry i średni. Warto i nie warto. 

I wyjątkowo uważam, że twarda oprawa była na miejscu, bo 
to grube. Chociaż z tą oprawą można to dać w formacie 
kieszonkowym. I na cieńszym papierze. Serio, mnie nie 
byłoby żal. Kolekcjonerom pewnie tak, ale ja bym zabił za 
taki magazyn, drukowany na bibułce od papierosów, który 
ma 500 stron i jest miesięcznikiem. I jestem pewien, że 
każdy, kto wybiera zawsze wersję w HC, też w głębi duszy 
tak by zrobił. 

Zeszło się tak długo (z kupnem tego komiksu), bo dość 
drogi. Od paru lat mam komfortową sytuację finansową, ale 
mimo wszystko, cena okładkowa odstrasza trochę, nawet 
biorąc pod uwagę objętość. 

Tym bardziej, że przeczytałem całość poniżej godziny. Duże 
kadry, dialogu i narracji w normie, czyta się błyskawicznie. 

Z jednej strony świetnie. Sekwencje oniryczne i narkotyczne 
bardzo fajne. Takich kumpli od skręta jak tych dwóch 
przygłupów, każdy kiedyś miał. W ogóle, sekwencje 


rozgrywające się „poza francą” to kawałek przyzwoitego 
komiksu obyczajowego. 

Z samą francą jest mi trudno. I nawet wiem, czemu. 

Jestem w stanie zawiesić niewiarę i przyjąć istnienie 
choroby, która sprawia, że wyrastają ci usta a klacie albo 
ogon. To idiotyczne, ale jest osią fabularną, więc zawieszam 
niewiarę. 

I w tym momencie moja dobra wola się kończy. W 
dzieciństwie lubiłem Christę, Baranowskiego i trochę mniej 
Chmielewskiego. Do momentu, kiedy w wieku chyba lat 5 
wpadł mi w ręce jakiś szwedzki przedruk „Supermana” i 
(takiż) „Fantastic Four”, a chwilę potem odkryłem stare 
„Relaxy”. I, o ile po szwedzku nic nie kumałem, to przygody 
Konusa i niesamowite perypetie pilotów myślowców mnie 
zachwyciły. Ze względu na swój rysunkowy realizm. To byli 
prawdziwi ludzie, nie mieli nosa większego od stopy. 

Z tego samego powodu bardziej mnie zawsze pasjonowały 
przygody pewnego bogatego kulturysty, który nocą daje 
ludziom po ryju i przyjaźni się z sierotą-cyrkowcem, niż 
podobne w duchu przygody faceta strzelającego 
promieniami z dupy. 

I tu zawieszam niewiarę i kończy się moje pobłażanie dla 
francy. Czy naprawdę wszyscy pieprzyli by się jak króliki, 
gdyby znali ryzyko? Tak. 

Czy zarażeni spieprzali by do lasu i tam koczowali? Być 
może. 

Czy nikt by nie poszedł do lekarza? Wątpię. 

Czy społeczność lokalna nie wpadła by w panikę, a w 
telewizji, zamiast Abbota i Costello nie puszczała reportaży o 
zarazie? Retoryczne. 



Założenie, że każdy, który nauczył się oddychać przez dupę 
ucieka do lasu i tam koczuje jest poronione. Trzeciego dnia 
zabawy w biwak cała ta banda gówniarzy miałaby tam 
rasowy tłum z pochodniami i skończyli by nadziani na 
gałęzie, jak laleczki Ricka Fiuta. Przecież łażą po ulicach, 
wyjadają ze śmietników - co jest, ludziom się zdaje, że to 
nowy gatunek oposa? Amerykanie bywają głupi, ale nie aż 
tak. 

A więc z jednej strony super, z drugiej padaka. 

Sam głównu bohater Keith mnie nie zafrapował. Gdyby nie 
był jednym z narratorów, to pewnie bym go przeoczył. Jeden 
z tych gości, których na korytarzu mijasz i nie zauważasz. 
Sam taki kiedyś byłem, chociaż było mi jeszcze daleko do 
Dave'a czy Ricka. 

Ale laski takie, jak Chris, były zawsze pustakami i nie było 
sensu się za nimi oglądać. To odróżniało prawdziwe polskie 
życie od „Beverly Mills 90210”. Potem, już w liceum, to się 
przemieszało, pozmieniało, było inaczej, tak czy owak z 
amerykanckymy filmamy o gówniarstwie nadal nie miało nic 
wspólnego. 

Chris sama z siebie to potworna sierota. Prawie syndrom 
sztokholmski w stosunku do nosiciela, który ją zaraził. I 
idiotyczny sentyment do Keitha, kiedy było już za późno. 

Za to Jaszczurza Królowa była chyba najfajniejszą postacią. 
Może dlatego, że była najstarsza z całej bandy i miała trochę 
trzeźwiejsze spojrzenie na świat. 

I Dave, biedny fiut, któremu nic nie wyszło. Tacy to nigdy nie 
mają szczęścia. 

W getcie geeków też są getta. Możesz czytać komiksy, ale 
ratuje cię to, że przynajmniej potrafisz napisać 
wypracowanie na każdy temat i umiesz trzymać ołówek. 
Koleś, który w niedzielę w lakierkach i białej koszuli zabiera 



na spacer z rodzicami książkę do matematyki, żeby 
powtórzyć sobie materiał jest stracony. Mija 20 lat i on nadal 
wygląda tak samo. 

A ten, dodatkowo, robi to, co każdy głupi amerykański 
nastolatek, czyli zabija wszystkich dookoła, jakby to miało 
jakieś znaczenie. Halo, frajerze, nikt ich nie szuka, nikt ich 
nie chce, ich własne rodziny puściły na nich strugę ciepłego 
moczu i oglądają starą komedię w TV, zamiast siedzieć na 
posterunku i domagać się poszukiwań. 

Skąd miałeś tyle naboi, Dave? 

Powinienem przeczytać „Black Hole” kolejny raz i coś 
dorzucić, ale wystarczy tej wyliczanki. Nadal nie wiem, czy 
mi się podoba, czy nie. Nie odsprzedam go, chyba, że za 
kilka lat osiągnie jakieś zawrotne ceny. Ale pewnie nawet 
wtedy nie, bo podoba mi się od strony graficznej. I ma dobre 
sekwencje oniryczne, narkotyczne i wizyjne. 

Piwo i chipsy się skończyły. Pora i na moje dywagacje. 

PS. Czy scena, jak wszyscy siedzą przy ognisku, nie 
przypomina wam podobnej z „Wyspy doktora Moreau”? 
Zwierzoludy siedzą wokół ognia, skandując Prawo i 
oszukując się chóralnie, że są czymś, czym nie są. Takie 
luźne skojarzenie. 



Jeszcze mroczniejszy rycerz 

Sierpień 2008 


Czyli Batman w służbie społecznej. 

Komiks od zarania dziejów służył jako oręż propagandy i 
trudno się temu dziwić. Również amerykańscy herosi 
odpracowali swój przydział, bijąc tych okropnych Japońców i 
walcząc ze Szwabami. 

W czasach bardziej nam współczesnych, kiedy globalny 
konflikt nie wstrząsał światem, zajęli się problemami 
bardziej społecznymi - ostatni syn planety Krypton zabawiał 
się w Kapitana Planetę albo ostrzegał dzieci przed milionami 
min, walającymi się po całych Bałkanach. 

Batman, z racji swojego, dość nietypowego jak na 
superbohatera rodowodu, wielokrotnie dostawał do 
spełnienia misję dużo poważniejszą, dużo cięższą, dużo 
mroczniejszą. Pozwolę sobie o takich przypadkach 
opowiedzieć. Z racji ograniczonego miejsca wybrałem trzy 
najbardziej warte wspomnienia. 

Zabawy z bronią 

Sytuacja wokół broni palnej w Stanach jest kuriozalna, wie o 
tym prawie każdy. Są miejsca, gdzie łatwiej kupić pistolet niż 
butelkę wódki. Cokolwiek by nie twierdzić, jakkolwiek by nie 
bronić takiego stanu, nagromadzenie strzelających zabawek 
przekłada się, mniej lub bardziej dramatycznie, na przemoc 
z ich użyciem. 

Opowiada o tym dość gorzka historia “Batman: Seduction of 
the gun", stworzona w hołdzie Johnowi Reisenbachowi, 
zabitemu w przypadkowej strzelaninie. Opowiada o 
handlarzu bronią i o noszących pistolety dzieciakach, z 



którymi poradzić sobie muszą odpowiednio Batman i Robin. 
Opowieść jest w sumie dosyć prosta, bardzo smutna i mocno 
moralizatorska, ale nie w nadmiernie nachalny sposób. 

John Ostrander i Vince Giarrano, znani także polskiemu 
czytelnikowi z występów w miesięczniku TM-Semic, stworzyli 
całkiem przyzwoity komiks akcji, który ustami bohaterów 
przemyca przerażający obraz rzeczywistości. Następnie zaś, 
dość naiwne i nieosiągalne, ale niestety boleśnie prawdziwe 
propozycje zaradzenia takiemu stanowi. “Seduction of the 
gun” dość dobrze, nawet jeśli pobieżnie, pokazuje wszystkie 
strony dramatu - producentów i użytkowników broni, gangi, 
policję, a przede wszystkim ofiary. Warto poświęcić wieczór 
na zapoznanie się z tym albumem, chociażby po to, żeby 
cieszyć się faktem, że to nie jest (jeszcze) nasza 
rzeczywistość. 

Nie reagując, jesteś współwinny 

O ile z bronią palną oswoiła nas popkultura, to są tematy, 
które wciąż pozostają tabu. Jednym z nich jest przemoc 
domowa, w tym jej najohydniejsza odmiana - maltretowanie 
dzieci. W języku angielskim obejmuje je dosyć szeroki 
termin “abuse”, w którym zawiera się przemoc, 
molestowanie i wszelkie inne negatywne działania. 

O takim przypadku opowiada przepięknie namalowany 
przez Scotta Hamptona, a napisany przez legendę komiksu, 
zmarłego kilka lat temu Archiego Goodwina, album “Night 
Cries”. Batman i Gordon muszą poradzić sobie z czymś, co 
wygląda na serię niezwiązanych z sobą zabójstw. W ich tle 
zawsze gdzieś znajdują się dzieci. Dla Gordona sytuacja jest 
o tyle ciężka, że właśnie rozpada się jego małżeństwo, a on 
sam nie radzi sobie z rolą ojca, powielając złe wzorce z 
własnego dzieciństwa. 

Goodwin nie oszczędza czytelnika - ustami terapeutki, 
której fundację dotuje Wayne, wyjaśnia dosyć dokładnie na 



czym polega problem, cytuje statystyki, pokazuje traumę 
ofiar. Główny zły w tej historii jest czytelnikowi niepokojąco 
bliski - zabija, ale przecież w słusznej sprawie. W 
przepięknej, malarskiej oprawie czają się bardzo bliskie, 
bardzo prawdziwe i być może, obecne tuż za ścianą, pełne 
bólu i strachu, ludzkie dramaty. 

To jest już komiks dla czytelnika starszego, bardziej 
dojrzałego, bardziej przygotowanego na prawdziwe zło. A 
Batman, krocząc w cieniu, potrafi zapuścić się w rejony 
jeszcze potworniejsze. 

If she's old enough... 

Pedofilia w kulturach zachodu zbyt często jeszcze pozostaje 
szarą strefą, tematem, którego się nie porusza. Z jednej 
strony nagłaśnia się ją w mediach, urządza polowanie na 
czarownice, z drugiej - zbyt często zamyka oczy i odwraca 
głowę. Pisze o tym Andrew Vachss, człowiek, który prócz 
pisania wysokiej próby kryminałów, jest specjalistą właśnie 
w dziedzinie seksualnego wykorzystywania dzieci i 
związanych z tym społecznych skutków. 

Chociaż powstał komiks “Batman: The Ultimate Evir', to 
najgorsze zło opisane zostało najpierw w formie powieści. 
Tak, Mroczny Rycerz bowiem występuje również na kartach 
dzieł literackich. Podczas gdy niektóre z nich to gnioty spod 
pióra Gardnera, wiele jest wartych uwagi, jak chociażby 
świetne antologie pod redakcją Grindberga. 

“Ultimate Evil“ to opowieść dla ludzi o mocnych nerwach i 
mocnych żołądkach. Misternie wpleciona w mitologię 
zamaskowanego mściciela, opowiada o śledztwie, które 
podjął po odnalezieniu notatek swojej zmarłej matki. 
Szlakiem handlarzy dziećmi dociera do górskiego regionu 
Azji południowo-wschodniej, dotkniętego potworną biedą. 
Jak dawniej w Europie, biedne rodziny oddawały najmłodsze 
dzieci do klasztorów, tak tutaj wieśniacy swoje najmłodsze 



latorośle oddają do burdeli, chętnie i często odwiedzanych 
przez wszelkiej maści skurwysynów z Ameryki i Europy. 
Nazywa się je „dziećmi tajemnicy”, gdyż otacza je zmowa 
milczenia. 

Vachss także nie oszczędza czytelnika. Nie ma w tej 
powieści być może pikantnych momentów, ale to, co zostaje 
opisane i tak wystarczy, żeby przyprawić każdego 
normalnego czytelnika o mdłości. Chyba nigdy wcześniej nie 
natknąłem się na opowieść, w której Batman zetknąłby się 
ze złem tak wielkim, a jednocześnie tak prawdziwym, tak 
bliskim, tak realnym. Umieszczenie akcji w fikcyjnym 
azjatyckim zakątku dodaje jej tylko uniwersalności, sprawia, 
że staje się prawdziwa dla każdego kontekstu. 

Ostatnie karty książki to przerażający raport dotyczący 
pedofilii i handlu dziećmi pióra Vachssa. Jego wymowa jest 
bardziej dosadna niż jakikolwiek komentarz. 

Czemu poruszać takie tematy przy użyciu takiego medium, 
jak bohater komiksowy? Przecież, z definicji, komiks to 
rozrywka raczej popkulturowa. Może jednak, w sprzyjających 
warunkach, potrafi przekazywać - pod pozorem rozrywki - 
treści dużo poważniejsze. Być może, zachęceni kolorowym 
sztafażem, czytelnicy sięgną do problemów, które na co 
dzień wydałyby im się nudne lub niewarte uwagi. 

A może to magia postaci, skołatanego, wiecznie 
znajdującego się na granicy obłąkania sieroty, który o 
przemocy, cierpieniu i ogromie zła, jakie potrafią sobie 
wzajemnie wyrządzać ludzie, wie więcej niż jakikolwiek inny 
kolorowy heros. 

Te trzy pozycje są stosunkowo łatwo dostępne, szczególnie 
książkę Vachssa można kupić w sieci w zasadzie od ręki. 
Osobiście najbardziej polecam "Night Cries” - ze względu na 
przemyślany scenariusz i przepiękne ilustracje. Każdy 
jednak musi zdecydować, czy chciałby zobaczyć Batmana 



właśnie takim. Możliwe, że jednak niektórym wystarczy 
naszpikowany elektronicznymi gadżetami spandexiarz. 

Ale może te pozycje powstały, bo na pewne sprawy nie 
wolno zamykać oczu? 



Szmatman i syf 

Sierpień 2008 

Na blogu nie piszę za bardzo o Batmanie, bo od tego mamy 
zJAPONem podcast B180. 

Ale czasem trzeba. A ostatnio kupiłem znowu sporo 
komiksów z Gackiem. Sporo dobrych, sporo bardzo dobrych, 
ale niestety kupiłem też potworka pod tytułem „Batman and 
son", w Polsce wydanego w wersji wykastrowanej przez 
Egmont. Być może to obcięcie połowy wyszło mu na dobre, 
bo pierwsza historia jeszcze jakoś, ledwo ale jednak, trzyma 
się kupy. 

Będą masywne spojlery, ale nie mam wyrzutów sumienia, bo 
nie poleciłbym tego albumu do przeczytania nikomu. Serio, 
jest to chyba najgorszy gniot, jaki w ostatnich latach miałem 
w rękach, prawdopodobnie najgorszy komiks z Batmanem, 
jaki od wielu, wielu lat przeczytałem. Zastanawiam się, czy 
nie najgorszy komiks z Batmanem w ogóle, a przeczytałem 
ich potworną ilość. 

Granta Morissona chyba mocno pogrzało, chociaż kiedyś 
faktycznie potrafił pisać niezłe scenariusze. Album składa 
się z dwóch różnej długości, bardzo luźno ze sobą 
związanych historii, przedzielonych opowiadaniem o 
Jokerze. Nie wiem, czy to opowiadanie, to nie najlepszy 
element tego komiksu. Czy to nie jedyny dobry element 
tego komiksu. 

Pierwsza część to telenowela dla kretynów. Nagle pojawia się 
Talia, oznajmiając Bruce'owi, że mają synka, więc Wayne 
niewiele myśląc zabiera dzieciaka do Jaskini, pozwala mu 
zmaltretować Alfreda i prawie zabić Tima, a następnie przy 
pomocy batrakiety batkosmicznej (ale nie zespolonej, 
damianowo-batmanowej), udają się na wyspę Gibraltar 
(dobrze słyszeliście, na wyspę), aby Talia mogła 


porozmawiać z Batmanem, bo przecież przy ich poprzednim 
spotkaniu nie mogła tego zrobić, więc musiała spotkać się z 
Bruce'm, żeby podrzucić mu Damiana, żeby Damian mógł 
sprowokować Batmana do spotkania z Talią. 

Przy okazji udaje jej się prawie zabić dzieciaka, wystawiając 
go na atak brytyjskich torped. No i byłbym zapomniał, przy 
obu spotkaniach obecne są hordy ninja-man-batów z Ligi 
Zabójców napojonej wywarem Kirka Langstroma. 

Jesteśmy zbytnimi prostakami, aby dostrzec maestrię 
rozumowania i logiki zawartą w scenariuszu, a także 
wirtuozerię tej akcji. 

Grant snuje swoją opowieść dla skretyniałych w sposób mało 
misterny. Powiedziałbym, że nawet mało ją snuje, bo są w 
niej spore dziury. Pomijam wręcz fakt, że całość ma wypisane 
na starcie wielkimi literami „jestem małym kawałkiem 
wyrwanym z jakiejś całości”, przez co nie bardzo wiadomo o 
co chodzi więcej niż kilka razy. 

Trzy razy odkładałem ten komiks, zanim dobrnąłem do końca 
tego koszmaru. Tymczasem czekała na mnie jeszcze druga 
opowieść. Oto, nagle, okazuje się, że Batman ma swoje 
prywatne małe archiwum X, coś jak czarna teczka 
Tymińskiego, a w nim wzmiankę o trzech duchach, z których 
jeden najwyraźniej pojawił się w jednym kadrze na początku 
opowieści (no, OK, w dwóch), a drugi, wyglądający jak 
skrzyżowanie Batmana z Bane'm, po czym Wayne 
rozpoznaje, co i w jakich ilościach człek ten zażywa, właśnie 
spuszcza mu łomot. Batman więc pokonuje go i w tym 
momencie opowieść się urywa, bo zamiast zakończenia 
mamy jakiś dziwaczny Elseworlds, w którym Damian, starszy 
o kilkadziesiąt lat, nosi strój nietoperza i odnajduje 
ostatniego ducha z tajemnej czarnej teczki ojca. Długo nie 
mogłem pojąć, co się stało. 



Dodatkowym smaczkiem jest fakt, że to był akurat zeszyt 
#666, więc jest obowiązkowy satanistyczny symbol dla 
dzieci czyli pentagram a także, tadam, wydarzenie roku, 
łysy Damian zabija syna Szatana ubranego w strój 
nietoperza. 

Jeżeli ktoś wytłumaczy mi, dlaczego Antychryst miałby 
ubierać się w pelerynę z uszami i dlatego był takim 
leszczem, że dał się zabić trzema strzałami z piąchy, to będę 
wdzięczny. 

Albo, lepiej, niech ktoś powie, kto wmówił temu ocipiałemu 
scenarzyście, że komiksy czytają tylko ludzie z IQ poniżej 
30. 

Chyba się zestarzałem. Albo jestem już za inteligentny na 
czytanie komiksów, bo ten album to potok bredni. Wygląda 
tak, jakby Grant pożarł swoją kolekcję Batmanów z 
dawniejszych lat, a potem zwymiotował ją, z dużą czkawką, 
w napadzie pląsawicy Huntingtona, przez co kawałki tego 
wyrzygu rozrzucone są bez ładu i składu gdzie popadnie. 
Zapomnijcie o Banie, zapomnijcie o Ra's al Ghulu, 
zapomnijcie o Jokerze. To są maluteńkie milusie pikusie w 
porównaniu z największym adwersarzem Batmana 
wszechczasów, panem jaśnie oszalałym scenarzystą. 

A brak redaktora i przepuszczanie takich ewidentnych bubli 
jak wyspa Gibraltar wystawia całemu DC baaaaardzo złą 
opinię. 

Nie kupujcie tego albumu, to jest jakieś koszmarne 
nieporozumienie, poroniona wizja chorego umysłu, która nie 
ma nic wspólnego z moim ulubionym bohaterem, a w 
dodatku wygląda jakby wątek opowieści pogryzły szczury, 
zostawiając dziury wielkości pięści. Chyba, że lubicie 
Batmana zaprezentowanego jako działającego impulsywnie 
kretyna, mającego w dupie wszystko, w co, jak sądziliśmy, ta 
postać zawsze wierzyła. 



Ten album jest tak zły, że nawet zastanawiałem się, czy nie 
ściągnąć z niego folii ochronnej i nie postawić go za karę 
jako jedynego gołego komiksu na półkach „batmańskich”. 
Grant musiałby napisać pięćset „Azylów”, żeby się chociaż 
trochę zrehabilitować. 



This way 

Sierpień 2008 

Kiedy 30-letni facet sięga po imprint dla nastolatek to często 
nie wie, czego oczekiwać i prawdę mówiąc ja też nie 
wiedziałem. Wiem, że z jakiegoś względu, może z powodu 
upływającego powoli czasu, lubię czasem zaliczyć taką 
obyczajówkę skierowaną do targetu o połowę młodszego ode 
mnie. Udało się świetnie chociażby z „Zagubioną duszą”, 
która opowiadała o podobnej grupie. No, ale „Dusza" 
skierowana była do szerszej widowni. 

„Plain Janes” Castellucci i Rugga to opowieść o grupce 
dziewcząt, które realizują się przez szeroko pojęte 
happeningi artystyczne. Należą do tego typu, którego na 
korytarzu się nie dostrzega - są mało interesujące albo za 
inteligentne, żeby tworzyć w licealnym półświatku 
„towarzystwo". Przewodzi im „nawrócona" lanserka, która po 
przeżyciu zamachu bombowego wyprowadza się razem z 
rodzicami z metropolii na zadupie. Jak to czasem bywa w 
przypadku traumatycznych przeżyć - przechodzi 
wewnętrzną przemianę i nie chce już należeć do szkolnej 
socjety. W zamian za to, równie desperacko, poszukuje 
akceptacji outsiderek. 

Jest to w sumie dość sztampowa opowieść o tym, że inne jest 
niesamowite, bo pod toną nijakości kryje piękne i bogate 
wnętrze. O tym, że nawet najbardziej zatwardziała lanserska 
szkolna sucz w końcu się nawróci na sztukę, porzucając 
obsesję zakupów. Że wielka miłość musi być cierpiąca i 
nieodwzajemniona, a miłość mniej platoniczna jest równie 
niespełniona. Że faceci to gnojki, ale bywają też wśród nich 
wyjątki. Że przedstawiciele władzy to tępe cioły, rodzice to 
nadopiekuńczy panikarze itd. itp. 


Najogólniej rzecz biorąc - sprawne, bardzo przystępnie 
napisane i narysowane ładnie czytadło. Wydane w 
kieszonkowym formacie, tanie i dostępne, dobrze 
stargetowane. Naiwne, bo świat nie jest taki. A może i nie 
naiwne, bo dla nastolatków świat taki właśnie jest. 

To taki typ komiksu, jakiego w nadwiślańskim kraju brakuje. 
Komiks skierowany do najbardziej zaniedbanej grupy 
potencjalnych czytelników, komiks nie-pulpowy, ale też nie 
mega-arcydzieło z najgórniejszej półki (głównie cenowej), 
przeznaczonej tylko na kolekcjonerów. Chociażby dlatego 
ciekawy jako pozycja, przynajmniej dla mnie, między 
kolejnymi TPB z perypetiami pewnego bardzo znanego 
mieszkańca miasta Gotham. 

A poza tym, hm, komiksy o nastolatkach nie są tak 
bezdennie durne jak seriale o nastolatkach. Więc chyba 
jeszcze po coś z tej stajni sięgnę. 



Twardy Franek, czyli czemu wolę coś 
innego 

Wrzesień 2008 


Dziś rano wstałem (co zdarza mi się notorycznie), bo 
obudziło mnie dziecię. Jest o 10 minut szybsze od budzika. 
Wyjąłem, nakarmiłem i przechodząc obok regału z 
komiksami zerknąłem sobie, jak zwykle (czeka go wymiana, 
bo za dużo już mam tego wszystkiego na tych kilku marnych 
półkach). No i wzrok mój padł na komiks „Hard Boiled”, który 
mam od dłuższej chwili, a o którym kompletnie 
zapomniałem. 

Mając na uwadze dotowanie i dobrobyt polskiego ryneczku 
nie czekałem oczywiście na kosztującą pewnie niecałą 
stówkę wersję z Egmontu, tylko kupiłem za niecałe 12 
dolców (wtedy było to poniżej 30 złotych) miękkie wydanie 
oryginalne. I dobrze zrobiłem, bo bym żałował. 

Ja nie chcę powiedzieć, że ten komiks jest zły, bo on nie jest 
zły. On jest zwyczajnie średni, średniacki, słabujący. 

Przyszły mi do głowy dwie rzeczy, kiedy go czytałem - 
„Blade Runner” - bo tam były sztuczniaki, które nie 
wiedziały, że są sztuczne, i „Ranxerox'', bo tam była radosna 
przemoc i cyborgi. Jedno i drugie to absolutna megaklasyka, 
którą „Hard Boiled" chyba nigdy nie będzie. Czemu? Bo ma 
nędzny scenariusz. Nie tak nędzny jak „Spawn/Batman" ani 
tak nędzny jak „DK2", ale plasuje się on w okolicach dolnych 
raczej, niż górnych możliwości Millera, który czasem potrafi. 
Jak chce. 

Nie będę streszczał, żeby nie zabić przyjemności macania 
twardej oprawy tym, co kupią polskie wydanie, ale jak dla 
mnie akcja składa się głównie ze strzelania i innej przemocy, 


przeplatanego klamrami, gdzie są dialogi z podłożonym pod 
spód wątkiem, który wyjaśnia wszystko, a jest cienki jak 
biała serwetka ze sklepu Społem z połowy lat 80-tych. Nie 
przekonuje mnie ani samo uzasadnienie wydarzeń, ani 
nijakie, kompletnie wtórne i miałkie zakończenie, ani 
postacie rodziny bohatera. Sztampa na sztampie i kilka 
wzorcowych, koniecznych postaci, jak małe dziewczynki czy 
wielki brzydki dyrektor, który przypomina Stuhra, 
uwięźniętego w szuflandianym imbryku. 

Akcja sprawia wrażenie, jakby momentami była tylko 
pretekstem dla bijatyki / rzezi na wielką skalę. Rozumiem, że 
cyberpunk tego wymaga, ale we wspomnianym 
„Ranxeroxie'' krew i sperma też lały się strumieniami - sceny 
erotyczne były DUŻO ostrzejsze, a przemoc bardziej realna 
bo nie było jej tak groteskowo dużo, ale mimo to „Ranx'' miał 
naprawdę sprawnie przeprowadzoną fabułę, czego u Millera 
trochę mi zabrakło. Chociaż postać Barbary miała swój urok. 

Tym, co ratuje ten komiks, jest Darrow, a w zasadzie jego 
grafika. Wybuchowa, dynamiczna, pełna rozmachu, 
napakowana szczegółami i smaczkami. W plansze wsadzona 
jest tak potworna ilość detali, że można siedzieć godzinami i 
wydłubywać z kadrów co fajniejsze rzeczy. Od czasów 
„Akiry” żaden komiks nie poraził mnie graficznym 
dopracowaniem tak mocno, jak ten. Jeżeli warto dla czegoś 
po „Hard Boiled” sięgnąć, to właśnie dla oprawy graficznej. 
Kilka dłuższych przyjemnych chwil dla oczu. 

Dodatkowo robota, którą wykonał kolorysta, Claude Legris, 
zasługuje na prawdziwe uznanie - szkice Darrowa ogromnie 
zyskały w jego barwach. 

Niestety, obrazki to tylko pół komiksu, i chociaż są świetne, 
to nie nadrabiają do końca za słabującą fabułę. 

Osobiście polecam znalezienie na Allegro „Ranxeroxa'' - 
wart kasy, jaką za niego zapłacicie. „Hard Boiled” wart jest 



najwyżej to okładkowe 12 dolców. I żaden rodzaj oprawy 
polskiego wydania tego nie zmieni, szczególnie, że nie jest 
to zbyt masywne objętościowo dzieło. 



Nostalgiczna ekspedycja 

Wrzesień 2008 


Kupiłem ostatnio „Ekspedycję” Mostowicza i Górnego, z 
rysunkami Polcha. Chyba każdy wie, o co chodzi. Zabierałem 
się do tego wydania bardzo długo, bo jednak oba tomy 
razem to stówka. Ale nie żałuję. 

Od razu powiedzmy sobie szczerze - uwielbiam „Twarzą ku 
ziemi” Parowskiego, w wojsku namiętnie zaczytywałem się w 
kolejnych tomach „Spotkania w przestworzach”, a Zajdel to 
dla mnie mistrz nad mistrzami. Wiecie już, co chcę 
powiedzieć? Lubię starą fantastykę. Także te trochę naiwne, 
pełne uroku ramotki, gdzie fotogramy gwiazdolotów trzyma 
się na kasetach. Bo „według Danikena” takie właśnie jest. 
Rewelacyjna opowieść w klimacie twardej s-f z lat 70-tych. 

Moja ocena tej serii będzie na pewno subiektywna, bo 
zaczytywałem się w niej w dzieciństwie. Nawet teraz, kiedy 
po latach ponownie przeczytałem pierwszy album z serii, 
jaki miałem - rozdział „Walka o planetę”, z zapartym tchem 
śledziłem losy bohaterskiego Ramy, mimo, że wiedziałem, 
jak to się skończy. Niestety, zauważyłem też masę rzeczy, 
które mi wtedy umykały. 

Scenariusz dość mocno kuleje. I nie chodzi mi tu o 
naciągane hotelarskie teorie, bo te lepiej lub gorzej 
wpasowane były w opowieść. Nie chodzi też o tzw. 
całokształt, bo to opowieść pełna akcji, walki, namiętności i 
poświęcenia - jak przystało na epicką sagę. Chodzi mi raczej 
o takie drobiazgi jak niekonsekwencje czasowe i logiczna 
niespójność. Na przykład czasem z Wielkim Mózgiem 
Desjanie komunikują się telepatycznie, innym razem trzeba 
przywieźć gwiazdolotem przekaz na taśmie. Nie będę 


wyliczał, bo nie chcę psuć nikomu (w tym sobie) radochy z 
tej lektury. 

Sami bohaterowie też są odrobinę naciągani. Zan, który żyje 
chyba z 500 lat (Ais zdążyła polecieć na Des i wrócić, a ten 
ledwie posiwiał - taki przyczynek do niespójności logicznej) 
to jakiś tytan umysłu. Facet struga bomby jądrowe z 
kamieni, buduje setki różnych miotaczy, okleja kryształami 
kaski, w zasadzie jest niemal jak załoga Rudego 102 - sami 
wygrali całą wojnę. Satham zaś to już kompletny mocarz i 
przodownik pracy. 

A skoro już jesteśmy przy bohaterach, to nie sposób nie dać 
prztyczka autorowi rysunków. W pierwszym albumie Ais 
wygląda, jakby co kilka stron odwiedzała fryzjera. Dalej jest 
znacznie lepiej, ale Chat, Rama i Enes zdradzają 
zamiłowanie Polcha do rysowania homogenicznych postaci. 

Liternictwo, dla odmiany, w zależności od albumu potrafi się 
potwornie różnić. To mocno denerwuje. Przynajmniej do 
reedycji można było się postarać i te najbardziej odstające 
albumy oliterować od nowa. 

Ale to są takie drobiazgi, techniczne niejako 
niedociągnięcia, które trochę mi przeszkadzają, ale nie 
odbierają radości z lektury. Chociaż, tak naprawdę, dla mnie 
saga kończy się na „Zagładzie wielkiej wyspy”. Tak na serio, 
to wraz z odejściem Ais, „Ekspedycja” postradała główną 
charyzmatyczną postać. Aistar zachowuje się jak 
głupkowaty podlotek, jest czasem bezmyślna, jest 
niekonsekwentna - piszczy, że nie wolno zniszczyć Sodomy, 
ale krwawe pojedynki na arenie jej nie przeszkadzają... 
Trochę zachowuje się właśnie jak córka Ais, nie jak jej klon. 
Taka nastoletnia córka. Marduk, który zastąpił Zana, to słaba 
kalka, a mielenie w kółko motywu Insektów jest już nudne i 
w dodatku nierealistyczne. Ostatnie trzy albumy nie 
trzymają poziomu serii, przynajmniej dla mnie. A 




niepublikowany wcześniej Ostatni Rozkaz jedzie mocno 
opowieściami biblijnymi. Trochę za mocno. 

Ale czemu ja się pastwię? Sam nie wiem. Przecież to jest 
świetna saga, z wielkim rozmachem i wizją, imponująca jak 
na dzisiejsze warunki objętościowo. I musi budzić respekt to, 
że powstała w latach 70-tych. Sięgnijcie do pamięci (albo 
YouTube'a, młodsi z was) i przypomnijcie sobie seriale z 
tamtych lat („Gwiezdne Wojny” się nie liczą). Na tym tle „wg 
Danikena” to był hit z przytupem. 

Kupcie, jak gdzieś traficie. To kawał świetnej, 
sentymentalnej fantastyki. I nieważne, że ma 
niedociągnięcia. 



Możemy zostać przyjaciółmi 

Październik 2008 


Myślałem, że sobie tak na spokojnie zacznę od przyjemnej 
obyczajówki Mawila, nie wysilając się zbytnio napiszę parę 
komunałów i zacznę sezon recenzji z zakupów 
festiwalowych. 

Tymczasem okazało się, że nie tylko ja wybrałem na 
pierwszy ogień tę lekturę i jestem już po uwagach Konrada i 
Daniela. I, w zasadzie, nie ma za dużo, co mógłbym dodać 
do tego, co ci dwaj napisali. 

Oto kilku kumpli siedzi sobie przy piwku i snuje opowieści o 
swoich niespełnionych miłościach. Album zawiera cztery 
nieszczęśliwe miłosne przygody jednego z nich - od lat 
najmłodszych po dzień dzisiejszy. Tym, co podoba mi się w 
tych opowieściach jest ciepłe, pełne melancholii 
nastawienie. Nie brak oczywiście miłosnego nieszczęścia, 
jakim jest nieodwzajemnione uczucie, jest trochę 
wyrzucania sobie zmarnowanych okazji, ale ogólnie to takie 
powroty do krainy dawnych lat, piękniejszej i przefiltrowanej 
przez czas i pokaźną warstwę zbierającej się na wierzchu 
zupy chmielowej. 

I to mi się najbardziej spodobało. Te takie szczeniackie, 
niewinne zagrywki; to romantyczne, nieporadne spojrzenie 
na sprawy damsko-męskie; takie ciepłe, pełne wprawdzie 
żalu, ale i czułości wspomnienia. 

Pisałem już gdzieś indziej, że ja akurat jestem na etapie, 
kiedy potrzebuję takiej tematyki, kiedy lubię czasem wracać 
myślą te kilkanaście lat wstecz. A że dodatkowo Mawil, 
chociaż porusza się w stylistyce, która może nie jest moją 
ulubioną, to jednak ma w łapie duży potencjał, to czytało mi 


się „Możemy zostać przyjaciółmi” z niekłamaną 
przyjemnością. Trochę umowna ale sugestywna kreska 
świetnie oddaje oderwaną od prawdy rzeczywistość 
wspomnieniową. 

Warto sięgnąć po ten komiks. Chociażby po to, żeby sobie 
przypomnieć własne, być może już odłożone na dno 
pamięci, miłosne perypetie. Te niewinne, rozczulające małe 
dramaty, które każdego przecież dotykają, gdy dorasta. 



Suka 

Październik 2008 


Post-holocaustowy cyberpunk. I to w dodatku zza wschodniej 
granicy. I jeszcze scenarzystką i bohaterką są kobiety. 
Zapowiadało się jak naprawdę dobra zabawa. 

I spełniło moje oczekiwania, aczkolwiek powiem od razu, że 
nie oczekiwałem dzieła na miarę „Ghosta” czy nawet w tym 
stylu. Oczekiwałem solidnej, twardej fantastyki i dostałem ją. 

„Suka”, wydana właśnie przez Timofa, to trzy różnej długości 
nowelki osadzone w świecie przyszłości, nawiązującym do 
braci Strugackich. Samo nakreślenie akcji jest odrobinę 
banalne - oto miejskie, industrialne piekło, leżąca odłogiem 
ziemia niczyja zwana Strefą, coś na pograniczu żyjącej 
miejskiej dżungli, nawiedzonej nekropolii i ground zero. 
Otoczona murem ze snajperami, jest oczywiście ziemią 
niemal obiecaną dla stalkerów, ludzi, dla których wszystkie 
jej niebezpieczeństwa nie są przeszkodą. 

Do Strefy wędrują po fanty, mniej lub bardziej przydatne, 
prowadzą dziwaków w niektóre miejsca, czasem nocują za 
wysokim murem. 

Widać dość dobre, chociaż może niespecjalnie oryginalne, 
przygotowanie świata przedstawionego w tym komiksie. 
Stopniowo dostajemy różne mniej lub bardziej ważne 
informacje, okraszone czasem odbohaterskim komentarzem 
rodem z tańszych produkcji filmowych, ale doskonale pasuje 
to do zaproponowanego świata. 

Sama postać Suki spełnia podstawowe wymogi bohaterki- 
outsiderki, twardej biacz w świecie zła i przemocy, bez 
specjalnego wdzięku i nagich cycków, ale za to z morderczą 
skutecznością rywalizującej z męskimi przedstawicielami 


swojej profesji. Jest chłodna, pewna siebie, profesjonalna i 
niestety nie pozbawiona bardzo momentami zawadzających 
ludzkich uczuć. 

Tym, co zwróciło moją uwagę, a co daje się wyczytać szybko 
z treści komiksu, jest fakt, że dostaliśmy zaledwie początek 
historii. Trzy nowelki tworzą zamknięte w sumie całości, ale 
jest też motyw przewodni, pojawiający się w każdej z nich i 
dopiero się rozkręcający - najwyraźniej te pierwsze 
opowieści o Suce to przygrywka do większego, bardziej 
epickiego cyklu. Timof, jeśli coś o tym wiesz, to nie krępuj 
się i od razu powiedz, że mam rację - z niecierpliwością 
będę czekał na kolejne zeszyty tej pary autorów. 

Od strony graficznej bardzo przyjemna, wyrazista kreska 
najbardziej przypominająca Roberta Adlera ze „Statusu”. No, 
przynajmniej mnie tak to wygląda, a ponieważ lubię taki 
„prawie-realistyczny” styl, to jak najbardziej zagrało mi to w 
połączeniu z historią. 

No i na koniec, ale to chyba standard, trzeba pochwalić 
dobre przygotowanie polskiej wersji, sensowne tłumaczenie i 
opracowanie grafiki. 

Nie, serio, kiedy kolejny zeszyt? Paweł, ja chcę bardzo! 



Dynia z majonezem 

Październik 2008 


Radek z Magdą przekonali mnie, żeby wziąć cały pakiet 
Hanami i nie żałuję. Jestem już po lekturze „Wędrowca z 
tundry”, do której muszę drugi raz zajrzeć, żeby ponapawać 
się tym komiksem, więc biorę na warsztat obyczajowy tomik 
z zestawu. 

„Dynia z majonezem” to opowieść smutna, nawet monetami 
bardzo, ale za to ma optymistyczne zakończenie. Oto 
historia dość zwyczajna - dwójka młodych ludzi mieszka 
razem i boryka się z masą problemów, głównie finansowych. 
Ci, którzy przechodzili przez takie etapy związku wiedzą, że 
gdy zaczyna się problem z kasą, to i wszystkie inne 
problemy z nagła stają się jakieś poważniejsze. Tu kłopot 
polega dodatkowo na tym, że on jest bezrobotny 
(przepraszam, on jest ambitnym początkującym muzykiem), 
i to na nią spada cały ciężar utrzymania tego majdanu, 
wcale nie mały. Pakuje się więc w dodatkową pracę, a potem 
w kolejną, jeszcze gorszą, dokonując coraz gorszych 
wyborów zawodowo-moralnych. Nie chcę zdradzać akcji, 
żeby nie psuć lektury tym, którzy jeszcze się do niej nie 
zabrali, ale powiem tylko, że jest poważnie. Nawet bardzo 
poważnie - autorka dotyka problemów, które nie są może 
popularne, ale za to mają ogromną wagę. Przede wszystkim 
zadaje pytanie, jak bardzo jesteśmy gotowi, w imię miłości, 
czy to dobrze, czy źle pojętej, poświęcić samego siebie i 
swoje człowieczeństwo. Miho, najwyraźniej, przekracza 
kolejne granice z pozorną łatwością. 

Oczywiście cała sprawa komplikuje się jeszcze bardziej - 
dziewczyna odkrywa, że jej dawna miłość wcale nie 
zardzewiała, a jej dotychczasowy partner nagle doznaje 
olśnienia i postanawia odejść, bo jest przecież dla niej tylko 


ciężarem. Pod tą stertą banalnych frazesów, wypowiadanych 
przez dwójkę młodych, kompletnie zagubionych w dorosłym 
świecie ludzi, leży sedno problemu - brak uświadomienia 
sobie swoich potrzeb, swoich pragnień, swoich dążeń. I, co 
za tym idzie, brak realnego działania, aby sobie życie 
poukładać. 

Najpiękniejsze w tym wszystkim jest jednak zakończenie - 
pozornie banalne i dziecinne, przekonujące nas, że 
prawdziwe uczucie, mocny związek dwojga ludzi, oparty o 
jakieś sensowne podstawy, to siła, która pozwoli wyjść z 
każdej opresji. Wszystko wybaczyć. O wszystkim zapomnieć. 
Że nawet, jeśli teraz jest źle, to jeśli „mamy siebie”, to 
zawsze można dać radę przeciwnościom. 

I dlatego warto sięgnąć po ten komiks - bo porusza tematy 
ważne, trudne, ale bardzo wartościowe. I, nie dając prostych 
odpowiedzi na postawione przez siebie pytania, stara się 
jednak, jeśli nie wskazać drogę, to przynajmniej dać 
nadzieję. Dobre dla wszystkich par z pewnym stażem, które, 
nieodzownie, w pewnej chwili muszą zadać sobie pytanie - 
kim jest ta osoba, co siedzi naprzeciw mnie przy naszym 
wspólnym stole? 

Warto też zwrócić uwagę na warstwę graficzną - kreska jest 
prosta, wręcz ascetyczna, osoby przyzwyczajone do 
artystycznego rozbuchania niektórych mang będą, być 
może, zawiedzione. Ale ma to, według mnie, konkretny cel - 
prostymi środkami wyrazu opowiada historię, która jest tu 
najważniejsza. A lekko nierealne, jakby momentami umowne 
w stylistyce ilustracje, doskonale się z tego zadania 
wywiązują. 



Jeju 7 

Październik 2008 


Magazin pod redakcją Tomka Pastuszki dorobił się 
szczęśliwego potomka numer siedem. I tym razem Asu 
pokazał że potrafi stworzyć całkiem ciekawe połączenie 
autorów dając im tylko wspólny temat. Jest kilku 
zagranicznych, jak Juan Caminador, Michelle Fariss i Camila 
Torre Notari, jest kilku polskich. I tutaj dochodzimy do tego 
co tak ciekawe jest w nowym numerze. 

Do komiksów Asu czy Jaszcza mogliśmy się już 
przyzwyczaić. Ale to co wyprawia Marcin XULM Surma oraz 
Bartosz Sztybor i Karol Barski to Komiksy przez duże K. Nie 
odmawiam niczego pozostałym autorom, ale pewne znaki na 
niebie i ziemi wskazują że „Jeju” jest powoli przestaje być 
„nieprofesjonalnym czasopismem". 

Lecimy, z lakonicznością Teleexpresu: 

„0" Paweł Sambor - bardzo fajna dynamiczna kreska, moc 
rastra w pełnej czerni i edukacja jak z National Geographic. 

„Oceancen" Xulmy - Może komiks Surmy nie jest tak 
oszałamiający jak „Vaultl2", ale na pewno jest to fajna 
historia z bardzo dobrymi rysunkami. 

„Muszelka" Asu - krótka historia z typu tych, w których 
rednacz sprawdza się doskonale, kilka obrazków i puenta. 

„Łańcuchy pokarmowe terenów zielonych" Sztybor i Barski - 
zwycięzcy wśród amatorów (ale to ostatni raz) na MFK. I 
naprawdę widać, że nagroda w pełni zasłużona, świetnie 
rozpisana historia, bardzo dobrze narysowana. Choć w 
kolorze wygląda jeszcze lepiej. 


„Das Las” Kornel Murzyński - komiks mocno depresyjny, 
trochę tajemniczy, trochę dziwaczny. 

„Pogromczynie przyrody” Szymkiewicz i Łazowski - zabawna 
historyjka z dowcipnym i przewrotnym przesłaniem, niestety 
rysunek trochę traci na przygotowaniu do druku, a już w 
„Hardkorporacji” przy okazji ich prac była mowa, że warto 
popracować nad dobrym skanem. 

„Roślina najlepszym przyjacielem człowieka” Piotr Nowacki - 
kolejna krótka piłka w tonie zbliżonym do „Muszelki” Asu. W 
typowym dla Jaszcza, przyjemnym, cartoonowym stylu. 

„Księga Dżungli” Asu i Daniel Gizicki - no, tutaj mamy 
bardzo dobry pomysł, świetnie zmiksowane dwóch 
odległych, wydawałoby się historii, żeby uzyskać z tego 
bardzo zgrabny dowcip. 

„Historia Zemsty” Grześków - hmmm, miałem wrażenie, że 
podobną historię już gdzieś czytałem. Nie zachwyca ani 
fabułą ani rysunkiem. 

„Las” Juan Caminador- zgrabna i śmieszna historyjka, może 
nie jest tak zabawna, jak niektóre z wcześniejszych, ale ma 
swój urok. 

„Poezja” Camila Torre Notari - niezbyt dopracowana kreska, 
ale scenariusz całkiem niezły. 

„O wysokim i grubym ptaku” Michelle Fariss - fragment tej 
historyjki widziałem już na deviancie i jest to jeden z 
najbardziej ciepłych i ciekawych niemych komiksów, jakie 
ostatnio czytałem. Z bardzo dobrymi, mimo, że 
minimalistycznymi, rysunkami. 

„Pierwsza randka” Sztybor i Nowacki - Chyba jakieś odgórne 
założenie, rysunki Jaszcza i przewrotna puenta dla 
zaskoczenia. 



„Drwal” Marek Turek - kolejny niemy komiks w magazynie. 
Niestety już nie tak ciepły jak poprzedni, a bardziej 
filozoficzny i egzystencjalny (mogę w Internecie używać 
takich trudnych słów?) 

„Perfekcyjny cykl” Szopa Stochmal i Mad Łysiak - o ile 
komiks narysowany jest bardzo dobrze i Magda Łysiak ma 
ciekawy styl, o tyle sam scenariusz jest raczej nijaki. Taki 
bezpłciowe pitu-pitu o ekologii. Zdecydowanie mocniejszy w 
wymowie jest np. komiks Turka. 

„Glon” Asu - tutaj Asu po raz kolejny udowadnia, że cztery 
kadry mu wystarczą. Bardzo zabawna historyjka, przy której 
autentycznie zaśmiałem się na głos. 

„Oceancen” Xulmy - można by napisać to samo, co na 
początku. Gdyby nie to, że to druga część(?) / 
kontynuacja(?) historii z początku. Nie tylko świetnie z nią 
się komponuje, ale także z cała budową magazynu no i robi 
smaka na jeszcze. Może przy kolejnym „Jeju”. 


Stanowczo bardzo dobra odsłona. 



Wędrowiec z tundry 

Październik 2008 


Mnie do mangi namawiać nie trzeba, chociaż z tego, co 
wychodzi w Polsce, to większość omijam szerokim łukiem. I 
chociaż czytuję „GTO”, bo jest śmieszne, to brakuje mi 
rzeczy poważniejszych, w których cały tomik nie 
przedstawia walki licealistek na szlapary, czy zawodów w 
atakach typu pierdzę ogniem. Co, niestety, znacząco zawęża 
pole poszukiwań. Tym bardziej dzięki sympatycznemu 
małżeństwu Magdy i Radka, prowadzącemu Hanami. 

„Wędrowiec z tundry" wygrywa dla mnie, na starcie, trzema 
cechami. 

Zbiorek opowiadań - lubię dłuższe historie, lubię nawet 
seriale, ale jednak, jak po coś się sięgam po raz pierwszy, to 
wolę w małych dawkach i przekrojowo - większe są szanse, 
że coś mi podejdzie. Tym bardziej, że ten tomik zawiera kilka 
opowieści diametralnie różniących się tematyką. 

Tematyka - no właśnie. Dziś, chyba, chłopcy już tak nie 
mają, ale ja całe swoje dzieciństwo, odkąd nauczyłem się 
dość wcześnie czytać, spędzałem głównie w lasach 
Północnej Ameryki, zabierany tam opowieściami Curwooda, 
Londona, Marlicza, a czasem wędrowałem dalej, ze 
Szklarskim, z Centkiewiczami, z Fiedlerem i całą resztą tych 
niesamowitych awanturników-podróżników, którzy potrafili 
składać do kupy słowa w tak porywający dla pięciolatka, 
dziesięciolatka i piętnastolatka sposób. 

No i rzeczywiście, zaczynamy z grubej rury, od występu 
samego Londona, zagubionego z towarzyszem w górach, 
gdzie spotykają starego łowcę. Ci z was, którzy czytali 
„Białego Kła" na pewno w kolejnej historii znajdą bardzo 


znajome akcenty. Jest też świetna opowieść utrzymana 
odrobinę w klimacie „Stary człowiek i morze”, o walce z 
przyrodą i sobą samym. 

To jednak nie wszystko, bo dostajemy także dwie świetne 
opowieści obyczajowe - jedna, hm, powiedzmy, że 
moglibyśmy nazwać ją opowieścią o przygodzie, która 
ostatecznie zakończyła się pierwszą miłością. Druga zaś, to 
całkiem współczesna historia młodego twórcy komiksów, 
który mieszka w jednym z tym magicznych miejsc, jakim są 
domy lokatorskie. 

Na koniec jeszcze jedna historia o przyjaźni naukowca z 
humbakiem i o obecnym od wieków w ludzkiej kulturze 
artefakcie, jakim jest cmentarzysko gigantów. 

Czuć w tych opowieściach sprawne oko wytrawnego 
obserwatora, widać spory wkład pracy w szczegóły, przebija 
też, dość wyraźnie, takie trochę pro-ekologiczne przesłanie, 
niczym u Miyazakiego, ale jest ono bardziej sentymentalne i 
tęskne, niż pouczające. 

No i trzeci powód, dla którego uważam, że to świetny tomik. 
Grafika, oczywiście. Jest, na swój sposób, wyjątkowo mało 
mangowa. Oczywiście jest tu feeria rastrów, pewne elementy 
charakterystyczne dla tego stylu, ale kreska jest wyjątkowo 
dokładna, dopracowana, skłania się bardziej ku europejskiej 
szkole realizmu anatomicznego, niż ku typowym 
rozwiązaniom mangi. Mogę ją raczej porównać do tego, co 
wychodzi spod ręki Otomo czy Ikegamiego, niż doToriyamy. 

Pełno jest świetnych, szczegółowych przedstawień przyrody 
i zwierząt, dopracowanych w najdrobniejszych szczegółach - 
aż momentami czułem zaangażowanie twórcy w tę pracę. Do 
tego wyraziste, bardzo dobrze skreślone postacie ludzi, 
którzy nie sprawiali problemów przy próbie odróżnienia 
jednego bohatera od drugiego. 



Na pewno jest to manga, która zadowoli czytelnika 
wybrednego. Na pewno warto, aby po nią właśnie sięgnęli 
ludzie, którzy poza krąg komiksu zachodniego do tej pory 
nie wychodzili, a którym komiks japoński kojarzy się z 
magicznymi dziewczynkami o oczach jak spodki. Warto się 
przekonać, że może być inaczej. 

A tym, którzy czytają i lubią gekigę, czy jakikolwiek mniej 
rozrywkowy gatunek mangi polecać chyba nie muszę. 
Szczególnie, że wychodzi jej tak dramatycznie mało. W tym 
segmencie, ex equo z „Kobietami” z KG, jest to najlepsza 
manga roku w moim prywatnym rankingu. Namawiam, 
żebyście sprawdzili, czy przypadkiem także nie w waszym. 



Anna chce skoczyć 

Październik 2008 


No i nie wiem, co mam zrobić z tym komiksem. Nie do końca 
pamiętam przesłanki, jakie mnie skłoniły do zakupu. 
Pamiętam, że chyba tematyka praskiej wiosny, przykładowe 
strony w stylu graficznym jaki mi podchodzi i to, że to 
ogólnie obyczajówka. Pamiętam też, że duży format mnie 
trochę zaskoczył, bo wolę jednak B5 albo amerykański. 

Postanowiłem jednak dać komiksowi szansę i sam teraz nie 
wiem, co zrobić. UWAGA! Będą duże spojlery, jak kto nie 
czytał, to może niech nie ryzykuje. 

Przede wszystkim mam wrażenie, że mamy tu zmieszane 
dwa komiksy, jakby Lomova chciała zrobić dwie historie i nie 
do końca skutecznie je połączyła. Z jednej strony jest wątek 
sensacyjny, trochę w stylu „W kręgu podejrzeń” - 
odnaleziona całkiem nagle siostra bliźniaczka, strzelaniny, 
pościgi, do tego Vaclav Havel, prawie jak szpiegowska 
komedia omyłek, bo jest to wszystko w ten czy inny sposób 
śmieszne. Taki trochę czeski film, w dobrym tego słowa 
znaczeniu, ale i odznaczający się charakterystycznym dla 
niektórych tego typu produkcji pewnym chaosem. 

A z drugiej strony mamy obyczajową opowieść, która 
rozgrywa się na paru poziomach - młoda kobieta, która nie 
potrafi znaleźć sobie miejsca w życiu. Tragedia i rozpad 
rodziny po agresji wojsk Układu Warszawskiego na 
Czechosłowację, dramat uchodźcy, który w nowym miejscu 
nie potrafił się odnaleźć i zaadaptować, niszcząc swoje 
życie. Do tego wstawki z bezdomną wróżbiarką, matką, która 
została sama z dzieckiem, jest tego sporo. 


Niestety, te dwa plany nie grają ze sobą w pełni. Gdzieś w 
tym wszystkim mam takie wrażenie niedopasowania, gdzieś 
jest jakiś zgrzyt między tym zabawnym w sumie 
sensacyjniakiem i tymi poważnymi, ale trochę niezręcznie 
przedstawionymi problemami społecznymi. Po prostu nie 
wiem. 

Dodatkowo sam Havel określa siebie mianem deus ex 
machina, co dość dobitnie świadczy o rozwiązaniu historii, 
chociaż samo w sobie jest urokliwym łamaniem czwartej 
ściany. Ale jakby niezręczne nie było, dobija to i tak ostatnia 
strona, która miała chyba być żartem, ale jest to żart 
wyjątkowo niezręczny i oklepany. Był dobry w tym odcinku 
Simpsonów, w którym Bart umawiał się z nauczycielką, ale 
tutaj pasuje po prostu jak kwiaty do nocnika. 

Lekturę ratuje lekka, przyjemna, nieprzeładowana kreska 
utrzymana w manierze uproszczonego realizmu. Lomova 
całkiem sprawnie wyrysowuje świat przedstawiony, chociaż 
mam wrażenie, że historia mogłaby rozgrywać się 
praktycznie wszędzie, niekoniecznie w Czechach połowy lat 
90-tych. Gdyby nie wtręty podawane ustami niektórych 
bohaterów, to w zasadzie moglibyśmy osadzić ją prawie w 
każdym miejscu w Europie. 

Za to brawa dla tłumacza za przypisy, które miejscami były 
naprawdę konieczne i chociaż znam człowieka, który 
powiedziałby, że tłumaczenie o co chodzi z Bonnie & Clyde i 
że to film, jest traktowaniem czytelnika jak idiotę, to poza 
tym nie można mieć do nich zastrzeżeń. Dobre i rzeczowe. 

Ciekawym pomysłem tez była zmiana stylu graficznego przy 
retrospekcjach bohaterów i przy onirycznych sekwencjach 
pochodzących ze snów Anny. Osobiście nie do końca 
podszedł mi wybór akurat rysunków ołówkowych w opozycji 
do całej reszty albumu, normalnie tuszowanej i kolorowanej 
w szarym monochromie, ale to wyłącznie rzecz gustu. 



Co na koniec? No, nie wiem. Mam wrażenie, że dostałem 
komiks przyzwoity, ale niedopracowany, czy też może nie do 
końca opracowany. Sama opowieść ma swój urok, ma swoje 
tempo, fragmenty sensacyjne są dobre, nawet, jeśli chwilami 
komediowe. Spodziewałem się jednak więcej tematyki 
trochę poważniejszej, więcej tej praskiej wiosny, inaczej 
poruszonych problemów społecznych, ogólnie - rzeczy 
bardziej obyczajowej. 

Ale jest to jeden z moich pierwszych kontaktów z komiksem 
czeskim i uznaję go jednak za udany. 



Ikar 

Październik 2008 


„Ikara” zostawiłem sobie z pakietu Hanami na koniec i chyba 
zrobiłem źle. Po „Wędrowcu", który mnie zachwycił, 
spodziewałem się po Taniguchim chyba czegoś innego. To 
samo w przypadku Moebiusa, chociaż tu oczekiwania były 
mniejsze, bo wiedziałem, że rysownik z niego lepszy niż 
scenarzysta. 

„Ikar" mnie trochę rozczarował. To taka bajka, ale nie do 
końca piękna i mądra bajka z ukrytym przesłaniem, tylko 
raczej prosta i naiwna, niestety. A bardzo, bardzo żałuję. 

Wszystko zapowiadało się całkiem dobrze, początek robi 
niezłe wrażenie - nie będę zdradzał, ale pomysł był niezły, 
wywołał nawet zainteresowanie i uśmiech na twarzy Żony. 
Potem, niestety, scenarzysta poleciał już standardami. 
Miałem jeszcze nadzieję w scenie ucieczki, kiedy starcie 
protagonisty z drapieżnikami przypomniało mi podobną, ale 
o wiele brutalniejszą i krwawą scenę z „Weapon X", ale to 
była tylko taka chwilowa zmyłka, bo niestety Moebius nie 
podjął rękawicy i nie zbrutalizował opowieści, pozostając 
nadal w banalnych sferach kliszy. 

I tak do końca. Sam finał też, z przykrością stwierdzam, 
rozczarował mnie. Taki miałki happy end, nic się nie 
wyjaśnia, nic się nie rozwiązuje; nawet sprawa Szklanych 
Pantofelków i dość ciekawej, demonicznej pani generał 
zostaje porzucona ot tak, bez cienia zainteresowania. 

Zawiodłem się też trochę na rysunkach. Są, oczywiście, 
dobre, ale brakuje im pazura, nie mają tej precyzyjnej, 
chirurgicznej ostrości co w „Wędrowcu", brak im 
drapieżności. Bardzo dobrze oddane ciała kobiet, ale poza 


tym trąci to manierą z mang dla dziewcząt w stylu Clampa. I 
koszmarne twarze od frontu - jakby wszyscy mieli zeza. 
Taniguchi tym razem się słabo postarał. 

Nadrabia trochę rozbuchanymi, szczegółowymi szeroki 
planami, dopracowanym tłem, dość dobrymi projektami 
technicznymi, ale inni mangacy przyzwyczaili mnie do tego. 
Sporo mu brakuje chociażby do Otomo z „Domu”, czy do 
kilku innych, technicystycznych mang. 

Ikar, że tak to ujmę, nie był specjalnie odlotowy. A szkoda. 
Szkoda. Bo to ładny komiks jest, ale głównie pod względem 
edytorskim, niestety. I nie za te pieniądze. 



Maszin #4 

Październik 2008 


Dwa słowa: trochę rozczarowany. Ale tylko odrobinkę. 

Pojawiło się kilka głosów w Internecie ostatnio, że „Maszin” 
to najlepszy polski zin, ale po przeczytaniu nowego nunneru 
nie jestem aż tak skłonny przyłączyć się entuzjastycznie do 
chórku. Bo to numer taki trochę nierówny, sporo dobrych 
rzeczy, ale też sporo zawodu mnie w nim spotkało. 

Przede wszystkim zawiódł mnie naczelny. Mikołaj miał 
bardzo charakterystyczny, ciekawy styl, ale od jakiegoś 
czasu porzucił go kompletnie na rzecz strasznych 
bohomazów. Jego historia o Guzikożercach to graficzny 
koszmarek i nie łykam opcji, że on jest specjalnie taki 
okropny. Rozumiem, że można iść w deformacje, w 
surrealizm, w jakieś skarykaturowane wynaturzenia, ale tego 
nie kupuję. I mam uczulenie na rymowane komiksy od 
czasu, jak bitwy komiksowe obsunęły się całkiem w błoto 
przy ich współudziale. Mikołaju Tkaczu! Jego rysunku! Nie 
idźcie tą drogą! 

Zawiódł mnie też Gary Glue, który numer wcześniej uwiódł 
opowieścią o mieszance krakowskiej. Tym razem „Atak 
Klonów” był jakiś taki nijaki, bez puenty, bez polotu, mocno 
nieskładny. A szkoda, bo graficznie nadal świetnie. 

Kompletnie nie podszedł mi Otoczak. Może jestem głupi i 
prymitywny, ale nie kupuję ani takiej grafiki, ani takiego 
sposobu opowiadania historii. Przeleciałem, nie pojąłem do 
końca o co chodziło, oczy zmęczyło, raczej nie będę w tę 
stronę sięgać. To samo o zamykającym zbiorek 
„Romantyzmie” Piicoklennego - co to do ciężkiej cholery jest 
w ogóle? Ktoś mnie oświeci, bo ja sam nie potrafię? 


Za to jest na szczęście dużo dobrych rzeczy. 
„Najwydestyluchniejszy” Sztybora i Pałki, który wyjątkowo 
mocno trzyma się rzeczywistości i jest taki jakiś na 
destylucha, nie wiem, zbyt normalny? Taki zbyt realny. Aż 
prawie to zazgrzytało. 

Jacek Świdziński, mój faworyt w rzeczach absurdalnych 
doskonale rozpracował temat Misia, no po prostu salwa 
śmiechu i dobry humor na przynajmniej godzinę. 

Niezły, przewrotny Kozłowski zabierający się za stary 
archetyp w nowy sposób, bardzo przyjemna Olga Wróbel, 
której styl graficzny doskonale pasuje do pełnych refleksji 
opowieści, wśród który ta z nowego Maszina jest naprawdę 
dobra, nawet, jeśli temat trochę ograny. 

Kolejny ciekawy archetyp na warsztacie Kozłowskiego, tym 
razem z Gizickim to „Mikrolegendy”. Ciekawie ugryzione, 
przewrotne, warte przeczytania. 

No i hardkorowiec undergroundu Lobsterandskrimp 
szargający idoli mojego dzieciństwa jak zwykle pojechał po 
bandzie. Co akurat całkiem nieźle mu wychodzi. 

Do tego kilka historii, po których się prześlizgnąłem i 
zapomniałem. O ile otwierający „Maj Kwiecień” Surmy miał 
w sobie coś, a „Hmmarlowe” miał fajny, chociaż do bólu 
zgrany pomysł, to takie produkcje jak „Oczy” Mirta czy 
jednoplanszówka Skiee są w zasadzie o niczym. Ta druga 
mogłaby być o czymkolwiek, w tej pierwszej nie wiadomo o 
co w ogóle chodzi. 

Najlepszy polski zin? Nie wiem, na pewno mógłby nim być, 
ale ja w tym numerze widzę jakieś rozprężenie. Uciekło 
gdzieś napięcie z poprzedniego, myśl przewodnia jakoś się 
zgubiła, chyba zawiodła Mikołajowa selekcja, bo z kilku 
historii można by spokojnie zrezygnować bez żadnej straty. 




Niczym aksamitna rękawica odlana z 
żelaza 

Październik 2008 

Ożesz ty w mordę twoja mać. 

To chyba najbardziej posrany komiks, jak w życiu czytałem. 
Nie potrafię go skomentować. Przeczytajcie sami. 


Nie było Teleranka 

Grudzień 2008 


Czekałem na drugi tom „Marzi” długo i wytrwale, bo 
pierwszy bardzo mi się spodobał. Cierpliwie czekałem na 
wydanie czwartego oryginału, potem na poprzesuwane 
terminy, aż w końcu położyłem łapy. 

No i nie wiem teraz. 

Znaczy, no wiem... Jestem trochę zawiedziony. Stanowczo z 
ostatnio czytanych komiksów o życiu dziewczyn bardziej 
podeszła mi trzecia „Lou!” o której przy innej okazji. 

Sowa pisze swój komiks konsekwentnie i to trochę właśnie 
mnie w nim zawiodło. Bo, tak naprawdę, nihil novi w tym 
tomie. 

Ot, mała rezolutna Marzi nadal przeżywa swoje dziecinne 
przygody, które są tak samo słodkie i urocze i tak samo 
ślicznie zilustrowane jak poprzednio, ale ta forma nie 
zachwyca już swoją nowością. Opowieść o dzieciństwie to 
tylko kolejne jej epizody - nie ma już elementu nowości przy 
wejściu w świat małej dziewczynki, jaki towarzyszył mi przy 
pierwszej okazji. Inna sprawa, że zestawiłem to z inną 
dziewczyńską opowieścią zamiast, jak poprzednio, z 
biografią chłopca - tamten kontekst i kontrast chyba pomógł 
mi uwypuklić to, co mnie w „Dzieci i ryby głosu nie mają” 
najbardziej urzekło. 

Nadal są obecne dobre wstawki o życiu w ubiegłej epoce, ale 
już tak nie chwytają za serce - dużo tego jakoś się narobiło 
w minionym roku i takie wspominkowe, sentymentalne tony 
są oczywiście nadal fajne, ale już też muszę odmówić im 
świeżości. 


Tym bardziej, że z biografii zabarwionej historią, Sowa 
przerzuca się coraz bardziej na sentymentalizm i 
obyczajówkę. Widać chociażby eskalację krytyki w stosunku 
do matki i bardzo uwielbieńczy stosunek do ojca. Oczywiście 
w jakimś stopniu taka idealizacja wzorca męskiego jest 
chyba właściwa małym kobietkom (moja na razie jest za 
mała, żeby swoje oddanie wyrażać inaczej niż mocnym 
ściskaniem za szyję i wparowywaniem do przedpokoju gdy 
wracam z pracy). 

Z matką jednak to coś innego - gdyby to była opowieść 
stricte fikcyjna to chyba bym to łyknął, ale chwilami 
zastanawiałem się, czy takie silne odbrązawianie własnego 
rodzica jest na miejscu. Pierwszy zwrócił na to uwagę dawno 
temu Jerzy Szyłak (do czego to doszło, że na niego się 
akurat powołuję, świat się wali, hehe). Wtedy miałem 
wrażenie, że przerysowuje swoje opinie i doszukuje się 
rzeczy, których w komiksie nie ma - teraz jednak ten 
konflikt, potępienie zachowań matki i żałosna próba 
skontrowania tego chęcią miłości (w zasadzie „żałosna” w 
sensie „pełna żalu”, nie zaś „beznadziejna”) wyraźnie 
wpisują się we wzorzec, który nakreślił. 

Nadal ciekawe są oczywiście wyprawy na wieś, opowieści o 
koleżankach i małe radości i dramaty, ale to, jak pisałem 
wyżej, nic nowego - już to przerabialiśmy, a po serii 
biograficznych komiksów o naszym pokoleniu - ten temat 
trochę mniej budzi emocji niż przed rokiem. 

To dobry komiks, oczywiście, i kupię też kolejny tom. Bo 
kiedyś Zu być może nauczy się z niego trochę naszej historii 
i może sięgnie po rzeczy ambitniejsze, a i ja sam nadal z 
przyjemnością oglądam rysunki Sylvaina. Ale to nie to, co 
debiutancki album. 



Stek nawiązań 

Grudzień 2008 


Możecie mówić, że jestem uprzedzony do Granta. Może i 
jestem. Czytałem jego parę komiksów: „Azyl Arkham” był 
dobry, „Szmatman i syf' pobił poziomem idiotyzmu, żenady 
i loebowszczyzny samego Loeba, a „Misterium" było 
najnormalniej w świecie cienkie. Tak objętościowo jak 
scenariuszowa. Bo, jak w przypadku „Hard Boiled", 
graficznie było zacne. 

„Misterium" to taka, dla mnie, scenariuszowa wprawka z 
tematu „pokażmy im, jak się robi postmodernistyczny, 
intertekstualny komiks z masą nawiązań". 

I nawiązaniami ten komiks stoi i to raczej mało 
oszałamiającymi. Fabułka jak z taniego kryminału z 
wyprzedaży (hm, obrażam wyprzedaże, całego Joe Alexa 
mam stamtąd, a to porządne są rzeczy). W pewnej zapadłej 
dziurze wystawiane są średniowieczne misteria, a tu nagle 
bach, ktoś ukatrupia boga. Znaczy, aktora grającego boga. 

Na miejsce przybywa natychmiast pan Carpenter, detektyw i 
zaczyna bredzić od rzeczy o oglądaniu w szerszym 
kontekście. W zasadzie odkąd otwiera gębę czuć na 
kilometr, że to jakiś czub. Jedzie od niego smrodem 
podejścia holistycznego, tanią psychiatrią i 
podręcznikowymi objawami manii i schizofrenii, więc kiedy 
pada stwierdzenie, że z pobliskiego wariatkowa uciekł 
niebezpieczny przestępca, to trudno o bardziej obcesowe 
zdradzenie osi fabularnej. 

(Chociaż cały ten wątek podobał mi się akurat najbardziej, 
bo przypomniał mi się „Switch" - dość ciekawa choć krótka 
gackowa fabułka, rewelacyjnie zilustrowana przez Boltona, w 


której Joker poddany pewnemu dość nietypowemu 
eksperymentowi nie za bardzo wie co się z nim dzieje, więc... 
zaczyna postępować jak Batman i prowadzi śledztwo. Tam 
zresztą było to, czego tu zabrakło, czyli zaglądanie w głowę 
szaleńca. No, ale to na marginesie.) 

Podobno (czytuję nadal sporadycznie Forum Gildii, chociaż 
nie wypowiadam się aż do zdjęcia moderacji), tekst 
przesycony jest tak nawiązaniami i resztą tałatajstwa, że aż 
skwierczy. Wszystkie te postmodernistyczne nawiązania są 
nadzwyczaj subtelne, niektóre nawet podane otwartym 
tekstem. Najlepsze jest chyba to, kiedy w trakcie partyjki 
mini-golfa z pastorem, ubarwionej rozmową o bogu czy też 
jego niestnieniu, Carpenter patrząc na makietę budynku 
stwierdza „Dom jest pusty”. Zaiste, wysokiej próby sprawa, 
kapelusze z głów, białogłowy i dżentelmeni. Cała ta 
intertekstualność i postmodernistyczna siatka nawiązań 
nadaje się w sam raz do wiwisekcji dzieła na lekcji polskiego 
w profilu ogólnym w LO. 

Ciekawym zabiegiem jest postawienie przed dziennikarką 
dylematu moralnego i pewnie nawet ciekawe byłoby 
oglądanie jej rozterek, gdyby je miała. Tymczasem zimna 
sucz, powodowana jakoś tam pojętym poczuciem 
moralności, czy raczej żądzą odwetu i duszącym ją 
poczuciem odrazy do zboczeńca, aranżuje publiczny lincz. 

Pół biedy, gdyby okazała się człowiekiem, ale dziesięć lat 
później jedynym, co ma do powiedzenia w tej sprawie jest 
zadbanie o to, aby w ekranizacji wydarzeń zagrała ją jakaś 
fajna aktorka. Rozpacz i dramat i nagroda Hieny Roku od 
SDP. 

Zakładając, że cały w ogóle lincz to nie majak świra. Bo że 
akurat ukrzyżowanie jest urojeniem, to raczej pewne. 
Zresztą nie wiadomo do końca o co chodzi, scenarzysta 
traktuje fabułkę i wydarzenia raczej pretekstowo. W sprawie 



martwego boga nic się nie dzieje, truchło człowiecze jest tu 
tylko rekwizytem, pretekstem do scenariusza, czymś, co po 
angielsku łacinie określa się mianem plot device. Nie liczcie 
więc na to, że dostaniecie odpowiedź na pytanie kto zabił. W 
ogóle nie liczcie na kryminał, bo go tam nie ma. Co prawda 
Robert Zaręba udziela w tej sprawie dość odważnej ale i 
sensownej odpowiedzi, ale to raczej nie na podstawie 
scenariusza tylko logiki. 

Graficznie komiks jest naprawdę wysokiej próby, ale to 
Muth, więc trudno się temu dziwić. Stonowane, dobrze 
dobrane palety barw, realistyczne, malarskie ilustracje, 
pełne impresji i zadumy - to sprawia, że z przyjemnością 
przerzuca się kolejne strony. Nie ma tak naprawdę o czym 
mówić, bo Mutha się nie da opowiedzieć. Trzeba obejrzeć i 
tyle. Ja zresztą jestem skrzywiony i po prostu kocham takie 
oprawy graficzne. 

Ogólnie jednak - cienko. Po lekturze odłożyłem komiks na 
półkę i powiedziałem na głos „Że co?” Kolejny dowód na to, 
że nawet najwspanialsza grafika nie obroni beznadziejnego 
scenariusza (wyjątki tylko potwierdzają regułę). 

Bóg nie żyje. Inaczej sprawiedliwie karałby miernych 
scenarzystów. 



No to Lou! 

Grudzień 2008 


Są tacy, co twierdzą, że dorosły poważny facet czytający 
komiksy spod znaku „Klubu Dziewczyn” to coś ma nie halo. 
Z drugiej strony są tacy, co twierdzą, że jakikolwiek, 
poważny czy nie, dorosły facet czytający takie pierdoły dla 
gówniarzy jak komiksy to coś bardzo nie halo. Jedni i drudzy 
mogą się zamknąć i zachować swoje poglądy dla siebie. A 
najlepiej komiksów (spod znaku „Klubu Dziewczyn” albo i 
żadnych) nie czytać i nie narażać się na posądzenie, że sami 
są nie halo. 

Bo, najzwyczajniej w świecie, „Lou!” to świetny komiks. Z 
pozoru banalny, bo na ile poważne i wciągające mogą się 
dla czytelnika okazać rozterki dziesięciolatki? Jeżeli mówimy 
o jakiejś pieprzonej panience, co po przytuleniu magicznego 
chomiczka nagle transformuje we wróżkę, to owszem, raczej 
nie tędy droga. Ale tytułowa Lou to akurat taka do bólu (no, 
prawie) zwykła dziewczynka. Ot, standard, wychowuje się 
sama z matką, która czasem potrzebuje więcej opieki niż 
córka, a dnie spędza katując na konsoli i udając, że pisze 
powieść. 

Obie do tego poszukują miłości - młodsza wpatruje się przez 
okno w chłopaka z drugiej strony ulicy do którego w życiu 
się nie odezwała, matka zaś ochoczo wpada w ramiona 
nowego sąsiada w baraniej kamizelce (baran to zresztą w 
miarę celne określenie samego Ryśka). 

Do tego wyszczekana przyjaciółka i cała masa dramatów, 
radości i przygód, które z tomu na tom nawarstwiają się, 
tworząc świat rezolutnej dziewczyny. Nie będę się zagłębiał 
w fabułę, ale jest, hm, jedyne słowo jakie przychodzi mi 
teraz do głowy to urocza. Perypetie dorastającej panny są 


przesycone ciepłym, familijnym humorem, gęsto nadzianym 
mrugnięciami okiem do czytelnika stanowczo starszego niż 
zadeklarowana grupa docelowa. No bo, powiedzcie mi, która 
dwunastolatka załapie rozmowę o mistrzach Jedi czy 
zidentyfikuje się z maniakalnym graczem konsolowym? W 
tym wszystkim poprzemycane są także rozterki dorosłych - 
matki, ojca, który nigdy na oczy nie widział Lou, a chyba 
jednak chciałby albo przynajmniej żałuje, że nie jest w jej 
życiu obecny; świetna jest także postać babci, starszej 
gderliwej pani, która jak trzeba, to potrafi nawet pokazać 
ludzkie oblicze. I darować jedzenie brukselki, która bardzo 
zdrowa jest. 

Wszystko to tworzy niezły miszmasz, gdzie proste (ale nie 
prostackie) żarty mieszają się ze sprawami dużo 
poważniejszymi. Dzięki perspektywie nastolatki wiele spraw 
nabiera innego charakteru - jak chociażby bycie młodą, 
samotna matką, które w opowieści córki nabiera nieco mniej 
demonicznego charakteru. Do tego trochę biograficzno- 
sentymentalnych smaczków jak u Sowy niemalże - kostka 
Rubika, botki czy bransoletka z ćwiekami to takie małe 
artefakty dzieciństwa, przerzucające pomosty między 
pokoleniami. 

Widać też wyraźnie, że świat Lou ewoluuje - pojawiają się 
nowe, poważniejsze tony, nowe koleżanki, nowe kłopoty i 
nowe radości, nowe odkrycia. W „Cmentarzysku autobusów” 
mamy już do czynienia z pierwszym kryzysem tożsamości 
pełną gębą. 

Całość jest graficznie utrzymana w stylu, który mnie kojarzy 
się od razu z „Witch” - mocno wysycone, barwne plansze, 
tworzone prawdopodobnie w całości komputerowo; miękka, 
cartoonowa kreska z wyraźnymi wpływami, które swoje 
korzenie mają w inwazji mangi na komiks zachodni. 
Wszystko to doskonale pasuje do klimatu opowieści. 
Dodatkowo Julien Neel potrafi bardzo dobrze 



zagospodarować dostępne miejsce i kadry są sensownie 
zakomponowane i skonstruowane tak, że czytanie to 
przyjemność. Widać też, że kreska się rozwija, Neel dąży w 
jakimś (chyba) konkretnym kierunku, a postacie i ich świat 
ewoluują. Wystarczy porównać nawet pierwsze i ostatnie 
epizody z pierwszego tomiku, żeby to dostrzec. Chociaż po 
lekturze najnowszej części nie jestem aż tak pewien, czy 
punkt docelowy tej ewolucji faktycznie mi podejdzie. 

Prawdziwi twardziele, którzy lubią jak strony komiksu 
ociekają krwią i spermą, nie znajdą tu za dużo dla siebie. Ale 
ci, dla których komiks nie musi być bezmyślną nawalanką z 
cyckami, ani arcykunsztownym intertekstualnym dziełem z 
potrójnym dnem w misternej siatce postmodernistycznych 
odniesień, do których potrzeba 150 stron przypisów - ci, 
owszem, powinni w te pędy zakupić wszystkie dotąd wydane 
tomiki „Lou!”. I razem ze mną czekać na kolejny, który 
ponoć już w początkach roku ma się ukazać. 

Szkoda tylko zmniejszenia formatu, bo jednak wpływa 
czasem negatywnie na komfort lektury. Ale dzięki temu 
można łatwo ukryć komplet przygód rezolutnej dziewczynki 
w obszernej kieszeni mega-męskich wojskowych spodni. 



Strefa kliszy 

Styczeń 2009 


Chwaliłem się już ostatnio, że w „prezencie gwiazdkowym” 
dostałem za friko dwa komiksy. Godne to i sprawiedliwe. Na 
pierwszy ogień wziąłem „Arenę” Bruce'a Jonesa, z 
podtytułem „Feel the terror”. Autor ten polskiemu 
czytelnikowi znany jest chociażby z „Hulk / Wolverine: 6 
godzin” i zdaje się, że to w miarę uznany twórca. 

Niestety, po prawdzie, to nie poczułem nie tylko strachu, ale 
też i zachwytu po lekturze. Chociaż nie jest to album, który 
należy zgnoić, bynajmniej. Szczególnie, jak ktoś jest takim 
sentymentalnym gnojem jak ja. Bo, panie i panowie, 
przypomina mi on, jako żywo, „Strefę Mroku”. Starą, dobrą 
serię, maglującą najbardziej znane motywy kultury masowej 
w sposób uroczo staroświecki. 

„Arena” prezentuje się bardzo podobnie. Oto 12-letnia Lisa 
James jedzie z matką górską drogą gdzieś w samym środku 
dupy. Zatrzymują się na chwilę, gdy w tym czasie por. Lisa 
James, pilot eksperymentalnego myśliwca, rozbija się tuż 
obok. Dość niefortunnie. A niefortunność całego zdarzenia 
polega na tym, że porucznik Lisa pochodzi z przyszłości 
małe Lisy (lecz nie jej matki, o czym, być może, za chwilę), a 
trafiła do jej czasu w wyniku zawirowania. Co gorsza, w 
miejscu katastrofy nakładają się na siebie różne plany 
czasowe - jest więc i australopitek i tak, tak, są DINOZAURY! 

No i jak tu nie pokochać takiego komiksu? Prócz tego jest 
też rodzina hillbillych, po których od razu widać chów 
wsobny pięć pokoleń wstecz oraz desperacka walka z 
wydarzeniami z przeszłości / przyszłości jednej z kobiet. Bo 
czy wolno zmarnować okazję do ocalenia życia? 


Graficznie jest bez rewelacji, niestety. Jones jest 
rzemieślnikiem, ale ma pewne braki, młodsza Lisa wygląda 
zupełnie inaczej przez kilka pierwszych stron, nie tylko z 
tego względu, że czasem wygląda na 12, a czasem na 20 lat. 
Kreska jest ciężka i brudna, co nadaje pewnego klimatu 
opowieści, ale czasami czyni rysunki nieczytelnymi. Do tego 
kolory Morellego są niezłe, ale chwilami nieprzemyślane. 

Jest to więc komiks z tych, które czytam, odkładam i kiedyś 
do nich wrócę. Nic szczególnego, ale grzech byłoby go nie 
mieć, skoro dostałem go w prezencie, prawda? Wszystkim 
polecam też próbkę innej twórczości Jonesa. 



Chciałem być kosmonautą 

Styczeń 2009 


Kiedy Żona zapytała mnie, co chciałbym dostać na 
gwiazdkę, byłem właśnie w trakcie przeglądania oferty Oni 
Press. Nic wcześniej z tej stajni nie kupowałem, więc 
postanowiłem zaryzykować i bez wahania powiedziałem - 
Kup mi „Little Star”. Taki komiks o tatusiu i córeczce. I tak 
zrobiła. 

Komiks to dziwny, zadziwiający, niezwykły. To, co napiszę 
teraz, będzie dziwne, ale napiszę to. Ci z was, którzy nie są 
rodzicami, nie załapią połowy. Być może nie odrzuci was, jak 
pewnego czytelnika od mojego wpisu o baloniku, albo nie 
odłożycie komiksu, jak moja koleżanka z pracy, która nie 
zmęczyła żartobliwej książki o tej tematyce. Ale stracicie 
część zabawy, jeśli nie wiecie, jak to jest wstawać co dwie 
godziny co noc, przez kwartał; i jeszcze dwóch tysięcy 
innych rzeczy nie doświadczyliście. 

A o tym, między innymi, jest ten komiks - napisany z 
perspektywy ojca, jest bardzo ciepłym, prostym spojrzeniem 
na otaczający świat. Na córkę, jej przemianę z piszczącego 
tobołka w pewną siebie pannicę o huśtawkach nastrojów. Ta 
część właśnie może być dla bezdzietnych trudna - chociaż 
niewątpliwie urokliwie podana, taka litania nocnego płaczu, 
pierwszego uśmiechu, ząbkowania i kupy nie każdego ujmie, 
jeśli tego nie przeżył. 

Szczęśliwie dla nas i dla was jest też druga warstwa tej 
opowieści, a są nią rozterki dorosłego faceta. Rozterki 
dotyczące pracy i rodziny. Ta pierwsza nie daje mu 
satysfakcji - maluje talerze - zajęcie nudne, rutynowe, 
powtarzalne i w niepełnym etacie, bo ktoś musi zajmować 
się małą, gdy nie spędza dnia w żłobku. Z drugiej strony jest 


odpowiedzialność, także finansowa, za rodzinę, a te dwie 
sprawy łączą się dość mocno. 

Jest też kolejny plan - to wewnętrzny monolog o 
narodzinach wszechświata, który prowadzi Si. Jest też jego 
kumpel z pracy, sympatyczny koleżka, który ma głównie 
rozterki w stylu kupić coś takiego czy nie. Dzięki niemu 
jesteśmy też świadkami wzruszającego wyznania, że nasz 
protagonista chciał zostać kosmonautą, bo... to z dostępnych 
możliwości najbliższe do „przyłączenia się do Rebelii”. No i 
obowiązkowy fandom w fandomie, czyli bohaterowie 
komiksów oglądają „Nową Nadzieję”. 

Jest jeszcze kilka innych rzeczy w tym komiksie, fani 
siódmych den może nie dostaną orgazmu, ale nie o to w nim 
chodzi. To jeden z tych pozornie prostych, ale bardzo 
mądrych tekstów, które na nowo uświadamiają nam 
najprostsze, najważniejsze sprawy. 

Narysowany jest też prostą, szkicową kreską, coś w połowie 
drogi między Joao Fazendą, a 0'Malleyem. Takie pozorne 
uproszczenie świata przedstawionego czyni go 
uniwersalnym. Mnie, dodatkowo, kojarzy się z serią 
książeczek „Obrazki dla malucha”, które Zu uwielbia. 

Tak naprawdę, to przed chwilą przeczytałem cały powyższy 
fragment i mam wrażenie, że to jakiś nieskładny bełkot. 
Wystarczyłoby jedno zdanie. 

To jest rewelacyjny komiks - przeczytajcie go koniecznie. 



Przynudzenie 

Styczeń 2009 


W ramach prezentu gwiazdkowego, prócz nadzwyczaj 
udanego „Little Star", dostałem także „Awakening". 

W sumie, to miałem nadzieję na dobry kawałek sensacji. Nic 
może nadzwyczaj ambitnego, ale przynajmniej na coś „w 
porządku". 

Niestety. Dobrze zapowiadająca się fabuła skończyła się na 
dobrym zapowiadaniu. Oto Franceska, nowa uczennica w 
ekskluzywnej szkole dla dziewcząt. Dobry początek, nie 
spieprz tego. 

W wyniku napadu zapada w śpiączkę. Tymczasem giną jej 
nowopoznane przyjaciółki. A ona w tej śpiączce ma wizje 
tego ich ginięcia. 

Można tu było poszaleć, zmontować coś na miarę „Innych", 
albo jakiś generyczny, ale nadal krwisty kawałek z 
dzieciakami i szkołą / domem / czymkolwiek jak chociażby 
jedna z przygód Freddy'ego Kruegera. Mógł być niezły 
slasher. 

W tym wszystkim pojawia się obowiązkowy zgorzkniały 
glina; piękny i tajemniczy nauczyciel; i szemrany duchowny, 
dyrektor szkoły, czy też szef rady. No i świetnie. Dobry 
pomysł. I to tyle. Bo to w sumie tylko tyle. Dobry pomysł 
niestety został spaprany. 

Z tego nic nie wynika. Krótka i gwałtowna akcja nie kończy 
się żadnym rozwiązaniem, prócz śmierci duchownego - kto 
zabijał, po co zabijał, czemu te dziewczyny właśnie? A kogo 
to obchodzi? Na pewno nie scenarzystę. W pewnej chwili 


Franceska się budzi, następuje nieudany rytualny mord i 
koniec. Nawet słowa wyjaśnienia. Grrrhm. Słabo. 

A to mógł być niezły komiks, chociażby ze względu na 
rysunki, których autorem jest Luca Genovese. Grafika to 
dość ciekawe i rzadkie kadry w ołówku, miejscami 
podciągnięte tuszem lub markerami. Całkiem sprawne i 
zgrabne, przypominają, zresztą całkiem słusznie, pulpowe 
komiksy makaroniarskie. Niestety, sama grafika nie ratuje 
dziurawego i urwanego scenariusza. 

Nie ratuje go nawet garść kompletnie zbędnych cycków (no, 
OK, cycki nie są zbędnie nigdy, ale te nie są uzasadnione 
fabułą). 

Trudno. Nie można mieć wszystkiego. 



Pod jednym dachem 

Marzec 2009 


Chciałem zacząć sentymentalnie, od tego, jak wyglądał 
fandom mangowy, gdy powstawał w Warszawie na początku 
lat 90-tych. Z tamtych lat w sumie, ze znajomości, to mi się 
przypadkiem całkiem odnalazł Tench z Hanami po latach - 
jakoś tak odpadłem od „mangowców”, mimo, że nadal 
czytam sporo tych nie-komiksów. 

Pomyślałem jednak, że takie wspominki będą nudne, więc 
większość z nich pominę. Od razu przejdę (no, prawie od 
razu) do rzeczy i dziś będzie i mojej ukochanej mandze. Nie 
najlepsze, nie najlepiej narysowane, nie z najlepszym 
scenariuszem, ale o ukochanej, po prostu. 

Był chyba '94, w każdym razie już byłem w liceum i w byciu 
mangowcem byłem zaprawiony, co tydzień odwiedzając 
studencka kanciapę Amplitron na polibudzie i z innymi 
maniakami czytając mangi z insertami i oglądając kopię z 
kopii z kopii filmów fansubowanych gdzieś w Kalifornii. Głód 
nowości był wtedy wielki, nie było sklepów internetowych 
(sam internet w takiej formie, jak obecnie, nie był za bardzo 
popularny), nowości przywozili nieliczni bożyszcze z Japonii 
lub z innej zagranicy, gdzie manga wychodziła. U nas był 
tylko magazyn Czarodziejka z księżyca. 

W takiej sytuacji wizytując moją babkę w rzeczonej 
zagranicy trafiłem na pchlim targu na plik zeszytów z 
amerykańskiego Viza. Krótka inspekcja pozwoliła mi ocenić, 
że to Maison ikkoku, sezon pierwszy, komplet odcinków. 
Wygarnąłem z kieszeni jakieś korony (wtedy jeszcze tam nie 
mieli euro) i nabyłem, niedrogo zresztą. 

I wsiąkłem. 


Może wsiąkłem, bo tak pragnąłem nowości, ale wątpię. 
Raczej chyba chodzi o to, że Maison Ikkoku to naprawdę 
bardzo, bardzo dobra seria. Wyszła spod ręki Rumiko 
Takahashi, znanej dość dobrze autorki m.in. takich serii jak 
jej debiutancki longhsot Lum*Urusei Yatsura czy jeszcze 
lepiej, wydawana także w Polsce - Ranma 1/2. Przez wielu 
uważana jest za jedną z najlepszych autorek mangi. Zresztą, 
trzy nominacje do Eisnera nie trafiają się bez powodu. 

Ale, prawdę mówiąc z Lum podobał mi się jedynie film 
kinowy w wykonaniu Mamoru Oshii (a tak, reżyser 
cyberpunkowego klasyka popełniał też komedie 
romantyczne, bo taką był tenże film), a Ranma nigdy mnie 
nie przekonał/a. Jakoś nie wiem, przygody chłopca 
zmieniającego się w dziewczynkę, jego ojca zmieniającego 
się w pandę, kumpla zmieniającego się w wietnamską świnię 
i fryzjera zmieniającego się w kaczkę plus dziewczyny 
noszącej na plecach łopatę do wygarniania chleba z pieca 
były dla mnie zbyt abstrakcyjne. Podobnie jak kilka innych 
kultowych serii innych autorów. 

Maison ikkoku, natomiast, to romantyczna komedia 
obyczajowa, bo chyba tak trzeba to nazwać. Żadnego 
zmieniania się w zwierzęta, kosmitek w bikini, duchów, 
pierdzących ataków czy latania na chmurach i magicznych 
opasek. 

Opowiada o perypetiach mieszkańców domu czynszowego z 
pokojami do wynajęcia. Jest to niezwykła zgraja życiowych 
nieudaczników, którzy czego nie tkną, to koncertowo 
spieprzą. Celuje w tym zwłaszcza główny bohater. 

W momencie, gdy go poznajemy, Yusaku Godai ma 20 lat i 
kolejny raz ma problem ze studiami. Mieszka w Ikkoku-kan 
od dłuższej chwili i wszystkie swoje niepowodzenia 



atrybuuje temu faktowi. Sam nie jest zbyt rozgarnięty, 
szczerze mówiąc - taki typowy leszcz. 

Rzekomą przyczyną jego naukowych niepowodzeń są 
sąsiedzi. Banda dość, hm, niecodziennych typów. Mr 
Yotsuya, który mieszka przez ścianę z Yusaku to postać ze 
wszech miar tajemnicza. Do pracy zwykle nie wychodzi, a 
jeśli już, to rzadko i nie wiadomo czy w ogóle gdzieś pracuje. 
Posiada w swoich zbiorach rupieci liczne ciekawe artefakty, 
jak chociażby szatę mnicha. Jego ulubionym zajęciem jest 
wpełzanie niczym wąż do pokoju Yusaku przez dziurę w 
ścianie, którą regularnie wybija po każdym zamurowaniu, 
aby wymuszać na nim drobne kwoty lub przynajmniej 
posiłki. Nie pogardzi też butelką sake. 

Dalej wzdłuż korytarza mieszka Akemi, typowy niebieski 
ptak, kobieta pod trzydziestkę, mocno nadużywająca, 
wstająca późno, włócząca się po Ikkoku w halce i majtkach i 
pracująca w pobliskim barze jako kelnerka. Chociaż praca ta 
polega głównie na piciu razem z gośćmi, którymi 
nadzwyczaj często jest banda zamieszkująca Ikkoku-kan. 

Na parterze natomiast mieszka pani Ichinose ze swoim 
kilkuletnim synkiem. Żywe wcielenie galopującej plotki, 
kwintesencja wścibstwa i knujstwa, typowy obraz 
alkoholiczki w średnim wieku, samotnie wychowującej syna, 
który jakimś cudem jeszcze nie oszalał. Mniej więcej w 
połowie serii zupełnie znikąd pojawia się też nagle jej mąż, 
człowiek, który wedle własnych słów w młodości bardzo 
przypominał Yusaku. Co bynajmniej studenta wcale nie 
cieszy. 

Ulubionym zajęciem mieszkańców jest urządzanie popijaw w 
pokoju głównego bohatera. Za lub bez jego zgody - to nie 
ma żadnego znaczenia. 

W sam środek tego towarzystwa pewnego pięknego poranka 
wkracza Kyoko - piękna ale nadzwyczaj smutna 22-letnia 



kobieta, jak się okazuje wkrótce synowa poprzedniego 
zarządcy domu. I, co również wychodzi dość szybko - wdowa 
po synu rzeczonego. 

No i, bo bez tego w zasadzie nie byłoby osi, niespełniona a 
wielka miłość Yusaku. Miłość szalona, bezmyślna, 
ogłupiająca, ale też wdzięczna, naiwna i niewinna i 
bynajmniej - nie jest to miłość całkiem nieodwzajemniona. 

Cóż jednak z tego, że z biegiem lat młoda wdowa pomiędzy 
atakami wścieku i nienawiści do fajtłapowatego studenta 
żywi ku niemu jakieś sentymenty, gdy nie są sami w tym 
miłosnym węźle. Oto jest jeszcze Kozue, której Yusaku 
uparcie nie pozwala nazywać swoją dziewczyną, ale z którą 
chadza na (platoniczne, OK) randki i u której rodziców bywa 
na obiadkach oraz zabójczo przystojny, nieprzytomnie 
bogaty łamacz niewieścich serc, ogier Shun Mitaka - trener 
tenisa. 

A jeśli w to wszystko wmieszają się rodzice Kyoko, 
naciskający na ponowne zamążpójście? Siostrzenica 
rzeczonej, której Yusaku udziela lekcji, a ona sama lubi 
poknuć? Młoda piękna dziewczyna, której rękę rodzice 
obiecali dawno temu rodzicom Mitaki? Sakamoto, nie do 
końca rozgarnięty kumpel? I, hm, jakieś pół miasta? A 
„nieuzasadnione” ataki jadowitej zazdrości to specjalność 
Kyoko. Szczególnie, że ma niezwykły dar natykania się na 
swojego absztyfikanta w towarzystwie innych dziewczyn i 
wyciągania koszmarnie błędnych wniosków. 

Bo i oczywiście istnieje słowo klucz, otwierające wszystkie 
sytuacje i wydarzenia w Maison Ikkoku. NIEPOROZUMIENIE. 
Ile razy Yusaku dostał w pysk, ile było dni ciężkiego 
milczenia, ile ucieczek, wyjazdów, ba, Yusaku nawet kiedyś 
na kilka tygodni całkiem się wyprowadził. Ile razy wszelkie 
zwaśnione i zakochane obu- bądź jednostronnie pary godziły 
się we łzach - tego nie da się zliczyć. Wszelkie intrygi. 



knucia, podchody i najzupełniej przypadkowe wydarzenia i 
zasłyszane słowa, które doprowadzały do miłośnych 
armageddonów. 

Wszystko to ubrane jest natomiast w ciepły, serdeczny 
humor, sytuacyjna komedię omyłek, uroczą drwinę z 
ludzkich słabości i charakterów. 

No i oczywiście - wszystko kończy się przecież dobrze. Tak, 
jak powinna się zakończyć historia wielkiej miłości, która 
niejedną burzę przetrwała. 

Duże brawa należą się tu Gerardowi Jonesowi, który dokonał 
adaptacji. Muszę przyznać, że świetnie potrafił przykroić i 
przełożyć tę niesamowita obyczajową opowieść na potrzeby 
człowieka Zachodu. W zasadzie bez problemów czytelnik 
wyłapuje większość żartów i odniesień kulturowych nawet, 
jeśli nie jest domorosłym fanem kultury japońskiej jak co 
drugi mangowiec. Dodatkowo, wydanie Viza miało typowy 
format zeszytów amerykańskich, było więc większe od 
japońskiego oryginału w tomikach. Co ciekawe było sporo 
zamieszania z wydaniami - najpierw zeszyty, zebrane potem 
w tomiki (nie wiem, na ile sezonami, a na ile przypadkiem) 
błędnie oznaczone hasłem graphic novel, a potem jeszcze 
dodatkowo wydanie w 15 tomikach, zbierających oryginalne 
10 sezonów i coś, co mogło (chociaż nie musiało) być 
prawdziwymi powieściami graficznymi z tego świata. Trochę 
trudno się połapać co jest co. 

Dlaczego warto polecić tę akurat serię Takahashi, a nie inną? 
Bo prócz bycia zwariowaną komedią to ciężko odrobiona 
praca z komiksu obyczajowego. Mniej tu zwariowanego czy 
czasami po prostu głupiego humoru, a więcej bardzo 
mądrego, przefiltrowanego przez śmiech ludzkiego życia, 
czasem dramatu, a czasem euforii. Takahashi przyłożyła się 
do tej pracy bardzo solidnie, prowadząc swoiste badania nad 
tego typu domami, ludźmi, a nawet kalkulując studenckie 



budżety, aby uprawdopodobnić finansowe perypetie Yusaku. 
A dodatkowo nie bez kozery wielokrotnie nagradzana była 
jako najlepsza autorka kobieca - jest bystrym obserwatorem 
codziennego życia, ma niezwykłe wyczucie języka komiksu, 
potrafi doskonale opowiadać a jej uproszczona kreska 
nadaje uniwersalnego charakteru jej mangom, niczym 
czysta linia w Tintinie. 

Polecam każdemu, kto lubi dobre komedie i dobre komiksy 
obyczajowe. A niekoniecznie zależy mu na pierdzących 
atakach i fotorealistycznej grafice. 

Aczkolwiek lokomotywę Rumiko też pocisnąć potrafi. A teraz 
wybaczcie, wracam do czytania. Właśnie kupiłem kolejną 
partię brakujących zeszytów. 



Według Edvina von Yolinskiego 

Marzec 2009 


Parę razy słyszałem głosy, że polscy czytelnicy komiksów 
czekają na dzieła równie wielkie i epokowe, jak Funky Koval 
czy Ekspedycja. Pomijając kampowość i totalne zestarzenie 
się przygód kosmicznego pilota i żałosną naiwność i 
miernotę scenariuszową przygód dzielnej laski z Des i jej 
kumpli, w sumie rozumiem, że te produkcje budziły dużo 
emocji - sam je nadal uwielbiam, mimo tych wszystkich lat i 
obnażenia pewnych bolesnych spraw ich dotyczących. 

Za to kompletnie nie zgodzę się, że nie ma obecnie serii, 
która im dorównuje. Ba, jest seria, która ma wszelkie szanse 
pobić te produkcje i dla dzisiejszych 10-latków stać się za 
dwie dekady legendą taką samą, lub większą, jak dla nas 
komiksy p. Polcha. 

Mówię tu o Biocosmosis ze Studia Pro-Arte. 

Zabierałem się bardzo długo do zapoznania się z tą serią i w 
końcu nabyłem hurtem wszystkie dotychczasowe albumy na 
ostatnim WSK, gdzie dzieliłem stoisko z wydawcą. I było 
warto, wierzcie mi. 

Volinski ma rozmach i wizję, muszę to przyznać. Stworzył 
kompletne, wielkie uniwersum, w którym rozgrywa się akcja 
opowieści. I jest to opowieść z dużym przytupem, co, 
paradoksalnie, może z początku zniechęcić. Ja również po 
przeczytaniu pierwszego albumu miałem wrażenie, że nie 
wiem do końca, a co chodzi. Dopiero, kiedy mniej więcej na 
początku trzecie wątki zaczęły się wiązać ze sobą, olśniło 
mnie i zobaczyłem, że ten facet ma pomysł i dokładny plan 
na wszystko, co pisze. To nie są ad hoc sklecane opowiastki. 


tylko fragmenty dużej, skomplikowanej układanki, której 
wzór zaczyna się właśnie powoli, stopniowo wyłaniać. 

Zauroczył mnie rozmach tego uniwersum, chociaż 
skłamałbym, gdyby powiedział, że urzekła mnie 
oryginalność. W końcu Eguilibrium różni się od Jedi głównie 
tym, że są bardziej nauczycielami niż wojownikami. 
Hodowcy prawdopodobnie nazywali się Rama, Zan czy 
Berud. A Noctoorn wykonujący zabieg medyczny nie ma 
prawa nie skojarzyć się z el diablo z 
południowoamerykańskiej dżungli. I tak dalej, i tak dalej, ale 
Volinski ma pewna cechę, o którą posądzano dawniej 
Varleya - potrafi wziąć obśliniony motyw i tak go 
zaprezentować, że nam to nie przeszkadza, ba, nawet mamy 
wrażenie pewnej nowości. 

Ciekawym zabiegiem są też antologie - publikowane są w 
nich niejako historie uzupełniające - bez nich nic nie 
tracimy, ale znając je - zyskujemy nowe punkty widzenia. To 
samo dotyczy Biopedii - syntetycznej skarbnicy danych o 
historii, technologii i ogólnie świecie komiksu. 

Sama intryga na obecnym etapie trudna jest do ocenienia - 
wyszły dopiero trzy albumy z pięcioksięgu, więc nie do 
końca wiadomo jeszcze, jakie role przyjdzie odegrać 
pionkom porozstawianym na tej planszy - liczę jednak na 
ciekawą partię. 

No i, co równie ważne, to opowieść na lata - pięcioksiąg 
Emnisi to dopiero pierwszy segment niezwykłej układanki 
świata Biocosmosis. 

Graficznie komiks także nawiązuje do stylistyki 
wspomnianych na wstępie produkcji - realistyczna, 
dokładna kreska, miejscami widać inspirację kilkoma 
uznanymi twórcami - mnie kojarzyła się z Bilalem chociażby, 
ale także jakieś echa Janickiego czy późnego Polcha 
rzeczonego. Cabała ma lekką rękę, dba o szczegóły i klimat 



historii, jest dokładnym, wysoko wykwalifikowanym 
rzemieślnikiem - dla mnie to wszystko, czego mógłbym 
chcieć. Do tego kolory ożywiające jego rysunki naprawdę 
dużo dają - wystarczy porównać nieco ascetyczne antologie 
z albumami - jest to skok w jakości recepcji tego komiksu. 

Nie wiem, jak wy - ja zostanę przy tej serii 
najprawdopodobniej do jej końca. Jeśli nie spróbowaliście, to 
postarajcie się to szybko nadrobić, bo według mnie warto. 

Powodzenia, panowie autorzy. Ale pamiętajcie zachować 
Umiar! 



Am besten nichts neues 

Kwiecień 2009 


Dziecięciem będąc zaczytywałem się w powieściach 
przygodowych i awanturniczych, wielbiąc Curwooda, 
Szklarskiego i Londona. O tej fascynacji było zresztą w innej 
recenzji komiksowej. Faktem jest, że z powieści 
awanturniczych przerzuciłem się dość szybko na opowieści o 
wojnie - opowieści wszelkie, prawdziwe i wymyślone, 
paradokumenty i beletrystykę, o nazistach. Japończykach, 
ludziach radzieckich, wojsku carskim i wszelkim innym. 

Być może z tego względu zapowiedź komiksu „Pierwsza 
Wiosna” z wydawnictwa Timof i cisi wspólnicy zwróciła moją 
uwagę. W ostatnich latach wyszło w Polsce kilka komiksów 
traktujących o drugiej wojnie światowej - rewelacyjne 
arcydzieło, jakim był „Maus", dość nieudany „Josel", czy 
ostatnio głośna wariacja na temat - „Skasowałem Adolfa 
Hitlera", którą przekartkowałem i odłożyłem, bo odrzuciły 
mnie psie gęby bohaterów (tak mam, niestety, jestem 
głównie wzrokowcem; „Sandman” też mnie odrzucił z tego 
powodu). 

Pierwsza wiosna prócz podejmowania dość trudnego tematu 
wyróżnia się jeszcze jednym - jest to adaptacja. A 
konkretnie, przełożona na język komiksu powieść Klausa 
Kordona, ostatni tom „Trylogii czasów przełomu” traktującej 
o kluczowych wydarzeniach w historii dwudziestowiecznych 
Niemiec. 

Akcja zaczyna się w początkach 1945 roku - wojska 
radzieckie zbliżają się do bezlitośnie bombardowanego 
przez aliantów Berlina. W zbombardowanych domach, kryjąc 
się przed bombami po piwnicach, żyją ludzie. Zwykli 
Niemcy. Chciałoby się powiedzieć - „inni Niemcy”, cytując tu 


słynny film, chociaż nie wszyscy oni wzbudzają sympatię. Są 
wśród nich zwyczajni ludzie, przerażeni i zmęczeni wojną, są 
oddani rządzącemu prądowi oportuniści, gotowi zmienić 
poglądy z chwilą zmiany dominującej partii, ale są też 
fanatyczni zwolennicy nazizmu, gotowi prędzej zginąć niż 
zaprzeczyć ideom narodowego socjalizmu i rozkazom Adolfa 
Hitlera. 

Ten świat Berlina schyłku walk czytelnik poznaje oczami 
głównej bohaterki, 12-letniej Annę. Wychowują ją 
dziadkowie, bo rodzice, przeciwnicy nazizmu, jeszcze przed 
wojną trafili do obozów, zadenuncjowani przez ciotkę 
dziewczynki. To jej oczyma widzimy upadek Trzeciej Rzeszy i 
wkroczenie Armii Czerwonej. Koniec wojny trudno nazwać 
końcem kłopotów - Rosjanie nie są nastawieni przyjaźnie - 
opowieści jednego z radzieckich oficerów dość dokładnie 
obrazują piekło, jakie przeszły z rąk hitlerowców narody 
podbite w tym konflikcie. 

W takim właśnie momencie z obozu, oswobodzony przez 
wkraczające wojska, wraca ojciec dziewczynki. Razem, 
całkiem od nowa, muszą poskładać potrzaskany świat. 

Trzeba przyznać, że komiks jest bardzo sprawnie zrobiony. 
Od strony warsztatowej autor grafiki, Christoph Heuer 
(sympatyczny Niemiec sympatycznie podobny do Alana 
Moore'a) wykazał się dobrą znajomością komiksowego 
rzemiosła i zrozumieniem języka komiksu. Można narzekać 
na zbyt mały dynamizm, ale nie o niego w tej opowieści 
chodzi. Utrzymany w manierze uproszczonego realizmu 
rysunek dokładnie i szczegółowo odtwarza Berlin 1945 roku 
rysownik oparł się na imponującym materiale 
dokumentującym upadek miasta. 

Od strony scenariusza też jest wszystko w porządku - nie 
znać trafiającego się czasem przy takich adaptacjach 
przeładowania narracją i niepotrzebnego opisywania 



słowami tego, co jest już w obrazku, jak w przypadku np. 
„Jestem legendą”. 

Jednak trudno nazwać ten album wybitnym. Trudno jest mi 
ocenić, czy winna jest tu sama praca ludzi przenoszących 
opowieść między dwoma tak różnymi mediami jakimi są 
literatura i komiks, czy też kłopot leży w samej historii. Po 
lekturze tego dość pokaźnego tomu - ponad 230 stron - 
miałem wrażenie, jak po przeczytaniu „Na zachodzie bez 
zmian”. Złośliwi krytycy współcześni tej powieści 
charakteryzowali ją jednym zdaniem - Am besten nichts 
neuses. „Pierwsza Wiosna” sprawia niestety podobne 
wrażenie - że gdzieś, kiedyś już to widzieliśmy. Mimo to 
warto po nią sięgnąć, bo chociaż zdarzają się w niej naiwne i 
fałszywie brzmiące momenty, jak opowieść o biednych 
Weimarczykach, którzy nie wiedzieli, że za miedzą mają 
nazistowski obóz koncentracyjny - na pewno jest to ciekawe 
spojrzenie na wojnę oczami ludności cywilnej, uwikłanej w 
konflikt, który nie był ich konfliktem i płacącej za to 
podobną cenę jak inne ofiary nazizmu. Zastosowana 
perspektywa dziecka sprawia, że na pierwszy plan wysuwają 
się sprawy pozornie mniej ważne, a sama wojna, nazizm i 
wszelkie zło, jakie ze sobą niosły stają się nieco 
abstrakcyjne. 



Po drugiej stronie drzwi 

Kwiecień 2009 


Neil Gaiman cieszy się podwójną sławą. Dla pewnej grupy 
fanów jest komiksowym bogiem, inni szanują go raczej za 
książki, które napisał. Osobiście jestem wielkim fanem 
opublikowanych dwa lata temu przez Egmont dwóch 
opowieści o Śmierci, będących spin-offem najbardziej znanej 
serii Brytyjczyka czyli "Sandrnana”, którego nie zmęczyłem, 
bo wirtuozerska intelektualna masturbacja nie pozwoliła się 
przyswoić ze względu na koszmarne miejscami rysunki. 

Oryginalna książkowa wersja „Koraliny" wyszła jakiś czas 
temu, ale gdzieś mi umknęła, bo nie śledzę książkowych 
dokonań Gaimana. Z okazji wchodzącej właśnie do kin 
adaptacji filmowej tej powieści Egmont wydał także 
adaptację komiksową. Trudno jest mi jednoznacznie 
powiedzieć, na ile dokładna jest translacja powieści na 
komiks. Czytało mi się go jednak bez problemów. 

Tytułowa Koralina to sprytna nastolatka, która właśnie wraz z 
rodzicami wprowadziła się do nowego, wielkiego domu. 
Zajmują w nim jedno z mieszkań. Z pozostałych w jednym 
mieszka para emerytowanych aktorek, jedno stoi puste, w 
innym zaś zamieszkuje starzec trenujący w samotności mysi 
cyrk. Dziewczynka wyrusza natychmiast na badania domu i 
jego otoczenia, odkrywając wiele niezwykłych miejsc i 
rzeczy. Jedną z nich są drzwi w salonie, prowadzące donikąd. 
Za nimi znajduje się jedynie ściana, oddzielająca mieszkanie 
Koraliny od pustego. 

Wszystko wydaje się na pozór w porządku, ale dziewczynka 
nie czuje się w nowym domu szczęśliwa. Rodzice nie mają 
dla niej wcale czasu, ma wrażenie, że nikt nie traktuje jej 
poważnie, a wszyscy sąsiedzi przekręcają jej imię. W 



dodatku w domu najwyraźniej pełno jest złośliwych 
szczurów. Rozdrażniona i zniechęcona stanem rzeczy, 
pewnego dnia, niczym współczesna Alicja, odkrywa, że za 
zamurowanym drzwiami znajduje się przejście. Przejście, 
którego wcześniej nie było, ale którym swobodnie może 
przejść teraz. 

Po drugiej stronie drzwi, niczym w krainie z drugiej strony 
lustra, Koralina spotyka drugich rodziców i idealną kopię 
swojego świata. Nawet więcej niż idealną - tu wszyscy mają 
dla niej czas, interesują się nią, ma masę nowych zabawek. 
Wygląda na to, że po drugiej stronie drzwi świat jest 
ciekawszy i dużo lepszy. I nawet to, że jego mieszkańcy mają 
guziki zamiast oczu nie przeszkadza rezolutnej bohaterce. 

Niestety, błyskawicznie okazuje się, że ten nowy, wspaniały 
świat to pajęcza sieć, utkana przez zręczną wiedźmę, 
szukającą od wieków ofiar wśród podobnych Koralinie 
nieszczęśników, a dla bohaterki zaczyna się walka o 
odzyskanie swojej rodziny i powrót do świata. Walka w 
której, na szczęście, nie jest osamotniona - towarzyszy jest 
dość wygadany i obcesowy kot, który lubi chadzać własnymi 
drogami, ale potrafi się też uśmiechnąć, gdy trzeba. 

Trudno się tu oprzeć skojarzeniom z Alicją i autor 
niespecjalnie się z nimi kryje - w końcu to archetypiczna 
opowieść o niesamowitej krainie, która znajduje się „po 
tamtej stronie”. Mnie osobiście wielki dom i osamotniona, 
młoda bohaterka skojarzyła się także z „Krainą Traw” 
Calluma - wokół Koraliny jest podobna aura niepokoju i 
nadciągającego nieszczęścia co wokół Jelizy-Rose. 

Podobieństwo do Alicji podkreśla oprawa graficzna. 
Adaptacji tekstu i wykonania rysunków podjął się P. Craig 
Russel - artysta kilkukrotnie wcześniej pracujący z 
Gaimanem. Przyjęta konwencja graficzna różni się 
diametralnie od tej, jaką możemy podziwiać w filmie - 



bardziej mrocznej, burtonowskiej w duchu. Tutaj Koralina to 
chuda blondynka, niebezpiecznie zbliżająca się do 
modelowej słodkiej, mądrej dziewczynki. Kadry, 
poprowadzone delikatną, ale pewną, realistyczną kreską, 
wypełnione są stonowanymi, pastelowymi barwami, 
podkreślając baśniowy momentami nastrój opowieści. Z 
nastroju grozy oryginału zostaje w komiksie niewiele - na 
tyle niewiele, że umieszczenie go przez Egmont w serii 
„Obrazy Grozy” budzi pewne zdziwienie. 

Komiksowa „Koralina” wydaje mi się być wersją złagodzoną, 
dostosowaną raczej pod czytelnika młodego, pozbawioną 
trochę drapieżnego pazura oryginału. Dlatego warto 
zapoznać się z nią, a potem szybko wybrać się do kina na 
świetną adaptację filmową. 

I samemu zdecydować, która wersja bardziej nam 
odpowiada. Można też pójść na łatwiznę i po prostu 
przeczytać książkę, która była pierwowzorem obu dzieł. Na 
pewno warto poznać odważną młodą poszukiwaczkę 
przygód. 



Not another teen movie 

Październik 2016 


Jakkolwiek zmiany na polskim rynku komiksowym w 
ostatnich 25 latach można uznać za doniosłe, kolosalne i 
pozytywne, przyznajmy jednak, że jest to nadal rynek dość 
wąski, rachityczny i przy okazji specyficzny. Jedną z jego 
cech jest zupełny brak pewnych segmentów. W małych 
ilościach pojawia się u nas mainstream amerykański, 
niewiele jest europejskiego i chociaż manga trzyma się 
dobrze, to dywersyfikacja rynku jest raczej mało 
zadowalająca. 

Tymczasem w szerokim świecie - a konkretnie za oceanem - 
kapitał i redakcje dostrzegają nowe grupy komiksowych 
odbiorców i potrafią to zjawisko mądrze wykorzystać, nie 
tylko biznesowo, ale tworząc przede wszystkim wartościowy 
produkt. 

Dlatego też dziś parę słów o imprincie* Minx działającym 
pod skrzydłami jednego z największych amerykańskich 
wydawnictw komiksowych, czyli DC. Albumy spod tego 
znaku to historie rysunkowe skierowane do nastoletnich 
dziewcząt. 

Proszę nie przerywać czytania! 

Założenie, że komiks to rozrywka głównie dla dorastających 
osobników płci męskiej jest w dużym stopniu uprawnione. Są 
jednak publikacje skierowane także do bardziej 
zróżnicowanych czytelników - najlepszym przykładem jest 
tu gekiga, odmiana poważnej mangi dla dorosłych, którą 
podobnie jak albumy Minxa, też należałoby określić mianem 
historii obyczajowych 


Wbrew nasuwającym się obawom, nie są to płytkie i 
pozbawione wartości opowiastki w stylu teen movies, gdzie 
papierowi bohaterowie przeżywają wtłoczone w schemat 
sztampowe przygody. 

W zasadzie każdy minxowy album (do tej pory wyszło ich 
kilkanaście) to osobna opowieść. W większości z nich 
głównymi postaciami są nastoletnie dziewczyny znajdujące 
się na życiowym rozdrożu. Ale paradoksalnie skala tych 
kłopotów nie ogranicza się wcale do obdarzania 
nieszczęśliwą miłością kolejnego papierowego idola z 
jednosezonowego, tanecznego hitu kinowego. Jane próbuje 
poskładać swoje życie i odnaleźć się w nowym środowisku 
po niedawnym zamachu terrorystycznym. Brody, nastoletnia 
surferka, odbudowuje swój świat i walczy z lękami po ataku 
rekina, w którym straciła nogę i stała się kaleką. Dixie 
natomiast musi poradzić sobie z rodzinnym wielorasowym 
społeczno-kulturowym dziedzictwem. 

Tym, co różni Minx od większości teen movies, jest 
inteligentna rozmowa z czytelnikiem. W „Water baby”, „New 
York Four”, „Plain Janes” czy „Emiko Superstar” nie ma 
nachalnego, prostego dydaktyzmu. Autorzy nie oceniają 
działań swoich postaci, nie próbują ukrywać niewygodnych 
spraw, czy wtłaczać historii w ograniczone ramy 
podręcznikowych zaleceń lub społecznych kanonów. Jeśli 
dziewczyny dają czadu, to ostro i autentycznie, jeśli 
podejmują decyzje - muszą się potem mierzyć z ich 
konsekwencjami, jeśli popełniają błędy - ponoszą za nie 
odpowiedzialność, a jeśli kontestują otaczający świat, robią 
to na swój własny sposób. W Minxie nie ma 
konfekcjonowanego buntu z supermarketu w paczkach po 
100 i 200 gramów. Czytelniczki i czytelnicy, nie oszukujmy 
się - dobry komiks obyczajowy to coś, co warte jest 
przeczytania w każdym wieku. I jest to, przyznajmy. 



zupełnie nowa jakość w porównaniu z typowym tanim 
moralizatorstwem przeciętnych produktów dla młodzieży. 

Outsiderki jako wzorce zachowań? - zapyta ktoś zdziwiony. 
Tak! Stanowczo tak! I to w świetnym wykonaniu 
doświadczonych twórców, bo dla Minxa tworzy grono 
znanych i cenionych artystów, takich jak Brian Wood, Ross 
Campbell, Mikę Carrey czy Jim Rugg, dobrze znanych 
czytelnikom komiksów. Dzięki nim te opowieści nabierają 
niezwykłej wartości jako kopalnia pozytywnych wzorów, 
podpowiedzi, pewnych archetypicznych zachowań i zdarzeń. 

Ja sam chciałbym, żeby właśnie takie komiksy czytała moja 
córka za kilkanaście lat. I takich postaw się uczyła - 
mądrych, otwartych na poszukiwanie własnej drogi i w 
ostatecznych rozrachunku odpowiedzialnych. 

*lmprint to rodzaj marki wydawnicze] działającej pod egidą 
większego wydawnictwa. Odpowiednik iabeiu w muzyce. W 
rzeczywistości wieie imprintów, mimo że biznesowe 
uzaieżnionych od firm-matek, wykazuje się dużą autonomią 
i swobodą, a także zróżnicowaniem produktu finainego w 
stosunku do pubiikacji wydawnictwa macierzystego. 



Hultajki 

Kwiecień 2009 


Bardziej przekrojowy tekst o imprincie Minx popełniłem dla 
Kultury Liberalnej i w sumie nie będę go tu kopiował. Za to 
krótko podzielę się opiniami o czterech ostatnio 
przeczytanych figlarnych tomikach, które pochłonąłem w 
przerwach między kręceniem, a montowaniem filmu. 

„Emiko Superstar” to pierwszy i chyba najlepszy tomik z 
paczki, której właścicielem stałem się dzięki allegro. Emiko 
to typowa dziewczyna z typu niewidzialnych. Nikt nigdy jej 
nie dostrzega, jest nijaka i zwyczajna do bólu. Zaczynają się 
wakacje, a ona akurat traci gównianą pracę w gównianej 
restauracji i wszystko w zasadzie wygląda beznadziejnie. A 
podjęcie pracy w charakterze opiekunki do dziecka wcale 
nie zapowiada się jak jakaś niezwykła przygoda. 

I jak to często bywa - wszystko zmienia jedno przypadkowe 
spotkanie. Emiko zaczyna pojawiać się na spotkaniach 
pewnego rodzaju artystowskiej komuny, na których, dzięki 
ciuchom babci i ukradzionemu pamiętnikowi szybko staje 
się gwiazdą. Oczywiście wkrótce okazuje się, że za kulisami 
nie jest aż tak cudownie, a bycie gwiazdą to nie same 
radości. 

Sprawnie i ciekawie poprowadzona akcja, kilka nieźle 
zarysowanych postaci - to atuty tego komiksu. Graficznie 
nie odbiega od standardów Minxa z jego uproszczonym 
realizmem, ciążącym momentami w stronę mangi. 

„Water baby” ciężko mi określić mianem porażki, ale po 
lekturze i krótkim zastanowieniu dochodzę do wniosku, że 
mu najbliżej. Campbell najbardziej znany jest z autorskiej 
serii „Wet Moon”, której pojedyncze strony można znaleźć na 


jego deviantArcie. Graficznie tomik jest zacny z wyrazistą 
kreską i przyjemnym stylem utrzymanym w monochromie. 

Scenariuszowe natomiast jest dużo gorzej. Przede wszystkim 
zaczyna się od wypadku z rekinem i utraty nogi. W trakcie 
lektury okazuje się, że w zasadzie... nie wiem, fakt ten ma 
zerowe znaczenie dla akcji? Prócz jakichś paranoi, też 
zresztą mało istotnych, głównej bohaterki - w zasadzie nie 
ma znaczenia. Przez chwilę, po koszmarnym skoku 
czasowym nie zaznaczonym w narracji toczy się życie 
codzienne Brody, a potem zaczyna się road trip. Całkiem 
zresztą niezły, ale te trzy segmenty trochę do siebie nie 
pasują. Swoją drogą „minx'' można także przetłumaczyć 
jako „pinda” - do głównej bohaterki pasuje jak ulał. Jest 
wredna, klnie i ma parę innych przywar. 

Jak na Minxa to dość ostry tomik - lecą w nim niewybredne 
teksty i nikt nie owija w bawełnę. W porównaniu z nim reszta 
komiksów imprintu wydaje się ugrzeczniona. 

„Janes in love'' to jedyna jak dotąd minxowa kontynuacja. O 
pierwszej historii - „Plain Janes” - już pisałem. Seguel, jak to 
zwykle bywa, nie ma już siły oddziaływania oryginału. Sama 
„sztuka w sąsiedztwie” ustępuje nieco pola sercowym 
rozterkom głównych bohaterek. Przez skupienie się na tych 
dwóch wątkach opowieść trochę się rozmywa. I tak jak 
pierwsza historia kończyła się w zasadzie porażką projektu, 
tak tu mamy obowiązkowy happy end, który do plemienia 
outsiderek trochę nie pasuje. Rozumiem, że wszystko musi 
się w końcu udać, ale tu jest jakaś parada zwycięstw - 
komisja stypendialna, akcja społeczna, petycja, nawet srogi 
stróż prawa Sanchez w końcu się poddaje, jak przystało na 
typowego złego, który już protagonistkom zaszkodzić nie 
może i musi się ostatecznie poddać. 

Dodatkowo jeden z wątków ma jakiś niewyraźny podtekst, 
który mi w tej historii strasznie zgrzyta. Nie wiem, może to 



tylko ja. 

Jest nieźle, ale w zasadzie rezygnacja z lektury nie 
spowoduje strat. Tak, jak „Plain Janes” warto znać, tak ten 
tom chyba jednak wyczerpał temat ostatecznie. 

No i na koniec zostawiłem sobie „The New York Four” Briana 
Wooda (ten od „DMZ”). Podkupiłem go Karolowi, który z kolei 
podkupił mi „Token”. Cóż to za rynek komiksowy podły, że 
dorośli faceci podbierają sobie graphic novels dla nastolatek. 

„TNY4'' to świetna kreska Ryana Kelly'ego i nie chodzi 
wyłącznie o rastry, które uwielbiam. Doskonale oddana 
atmosfera wielkiego miasta, świetnie odtworzony Nowy Jork, 
ciekawe, wyraziste projekty postaci to na pewno atut oprawy 
graficznej. 

Od strony scenariusza też zaczyna się nieźle - Wood 
uwielbia Nowy Jork, czemu daje wyraz w narracji - zupełnie 
jakby oprowadzał czytelnika. Sama historia niestety nie jest 
tak wdzięczna. Mieszanka pierwszych haustów wolności 
młodej dziewczyny trzymanej pod kloszem; uzależnienie od 
SMSów; trzy charakterne koleżanki; wyklęta przez rodzinę 
starsza siostra; no i oczywiście tajemniczy wielbiciel, z 
którym nawiązuje SMSowy romans. 

Niestety, rozwiązanie jest trochę sztampowe - w zasadzie od 
pierwszej chwili należało się go spodziewać. Dodatkowo 
mnie drażnił fakt, że Wood nie zamknął historii. Zakończenie 
jest otwarte i nie do końca wiadomo, co dalej? Ja lubię 
jednak pewne sprawy doprowadzone do jakieś konkretnego 
stanu. Denerwujące są także pewne wątki poboczne, 
zasygnalizowane ale, być może ze względu na brak miejsca 
kompletnie nierozwinięte i pozostawione zupełnie bez 
rozpracowania. Wszystko to sprawia wrażenie lekkiego 
chaosu - trochę jakby był to tom zawierający jedynie wybór 
z większej całości. 



Co bym jednak nie powiedział o przeczytanych do tej pory 
produkcjach z minxa, to w większości są to rzeczy naprawdę 
warte poznania, jeśli ktoś lubi dobrze obyczajówki. Może 
brak im tego dusznego, ciężkiego klimatu Gilberta 
Hernandeza (o którym przy innej okazji), ale i tak co 
najmniej trzy kolejne znajdują się na mojej liście lektur. 



Some oldschool funky shit 

Maj 2009 


Ktoś kiedyś obruszył się na mnie, kiedy powiedziałem, że się 
Funky /Co\/a/zestarzał i by się teraz nie obronił. 

Właśnie kupiłem sobie ponownie dwa pierwsze albumy (po 
kilkanaście złotych, niestety nie są to stany NM, nie były 
trzymane w folii i w związku z tym widać, że wydrukowano 
jej 22 lata temu, ale za tę cenę to akceptowalne; zresztą 
liczy się lektura, a nie stan obwoluty i mojego wzwodu). 
Kupiłem, przeczytałem ponownie, a muszę powiedzieć, że od 
poprzedniej lektury minęło sporo lat. Pewnie ok. dziesięciu, 
może niewiele mniej. 

I, moim zdaniem, moi drodzy, Funky się nie broni. A 
przynajmniej nie do końca. Chociaż jest o pierdyliardy lat 
świetlnych przed Ekspedycją. 

Główne zarzuty paść mogą pod adresem pierwszego 
albumu, a konkretnie jego początkowych fragmentów. Wiem, 
że były to samodzielne historyjki puszczane w Fantastyce i 
forma druku wymuszała takie krótkie epizody, ale przez to 
są one idiotyczne. Mikro-zawiązanie akcji, mikro-akcja i kadr 
zamykający to niestety mało i to widać. Skróty fabularne, 
deus ex machina i cała reszta. Za to kilka absolutnie 
kultowych tekstów, w stylu „Nie igraj więcej z czasem Wielki 
Magu” jest bezcenne. 

Potem się na szczęście poprawia i odkąd zaczyna się 
zadyma z DB-4 jest lepiej - wreszcie jakaś ekspozycja, akcja, 
punkty kulminacyjne, jest nawet zaskakujący punkt zwrotny 
w postaci Rhotaxa. 

I w zasadzie ktoś mógłby powiedzieć, że się czepiam, 
mówiąc, że to trochę płaskie, trochę sztuczne, a powinienem 


docenić przynajmniej mało idiotyczne jak na początek lat 
80-tych dialogi. W końcu komiks, wbrew temu, co z zapałem 
dowodzą ś.p. Adam Hollanek i autorzy scenariusza na 
wewnętrznych stronach okładek to sztuka niska, popularna. 

I przyznam się, że przeczytałem przygody Kovala z 
przyjemnością. Taką serdeczną, nostalgiczną. Pamiętam, jak 
pierwszy raz u znajomego mając lat już kilkanaście z 
zapartym tchem czytałem o świątyni temporystów, a Miss 
miała gołe cycki. A Koval był taki twardy i świetny, miał 
fajowy pistolet i w ogóle chowali rakietę pod szopą na takie 
zdalne coś. Takie uczucia zachwytu zapamiętuje się na całe 
życie. 

Gdybym teraz zetknął się z nim pierwszy raz, to chyba bym 
jednak odpadł. 

Ale Polch nadal dla oka przyjemny. Plecy kobiety pocisnąć 
facet potrafił. Wtedy. 

I w sumie dobrze, że ani preguel Szalony pilot, ani 
kontynuacja Funl<y'ego się raczej nie pojawią. Chyba tylko 
my, starzy fani cycków Miss byśmy to kupili. Albo, znając 
nas, być może na złość wszystkiemu - też nie. Po czytelnicy i 
komiksy się jednak starzeją. Tak jak ludzie, Funky, bez 
żadnej różnicy. 

PS. Ale trzeci tom to żena. Koszmarne rysunki, karykatura 
zarówno scenariuszowa jak i graficzna. Bleh. Ten to się 
dopiero zdeaktualizował. Kto pamięta, na kim wzorowany 
był Fanner? (Swoją drogą facet mieszka w moim mieście; 
może trzeba iść po autograf?) 



Pełnokrwista opowieść 

Maj 2009 


„Blood. a tale” przeleżał na mojej półce „oczekując na 
lekturę" kilka tygodni. Zawsze, jak miałem się za niego 
zabrać, to akurat wpadały jakieś nowe rzeczy i lądowały na 
szczycie sterty. No i wreszcie w tym tygodniu usiadłem i na 
raty, rozdziałami, przeczytałem opowieść o Krwi. I muszę 
przyznać, że jestem pod ogromnym wrażeniem. 

Naprawdę cenię sobie DeMatteisa i jego opowieści. To 
scenarzysta z dużym dorobkiem i doświadczeniem, facet, 
który potrafi pisać niezwykle różne rzeczy. Pierwszy raz 
chyba poznałem do przy okazji „Ostatnich Łowów Kravena” i 
już wtedy było to coś innego - tamta opowieść obstawała od 
mainstreamowej sztampy, miała swój osobny rytm, swój 
puls, swoją atmosferę. 

To samo mogę powiedzieć o „Absolution”. Mimo, że to w 
gruncie rzeczy detektywistyczna opowieść akcji, to pełna 
jest nastrojowego zamyślenia i zadaje wiele ważnych pytań. 

„Blood” idzie w tym jeszcze dalej. Czytało mi się ten komiks, 
jakbym słuchał powolnej, leniwej opowieści, gdzieś przy 
ogniu, w jakimś zapomnianym miejscu. Zresztą to wrażenie 
narzuca się samo, bo rozdziały zaczynają się sekwencjami 
tekstu - różne istoty po kolei podejmują i snują historię o 
protagoniście. 

Sam główny bohater sprawia chwilami wrażenie wehikułu, 
który niesie opowieść. W jej trakcie ewoluuje, zmienia się; 
najpierw dorasta, potem poznaje i odrzuca świat, zostaje 
pozbawiony człowieczeństwa. Wszystkie te przemiany są 
niczym rodem z rasowej baśni. 


DeMatteis bawi się z czytelnikiem, przeplata archetypy, 
sięga po ikony ludowych opowieści, sięga do Biblii, do 
pogaństwa, ale przetwarza te wątki, zmienia je, przekuwa na 
swoją modłę. Snuje swoją opowieść leniwie, niby od 
niechcenia, a jednocześnie epatuje rozbuchaną symboliką 
płodności i życia, brutalnością (ale nie w takim sensie, jak 
można by się spodziewać - przypomina to raczej 
okrucieństwo pewnych wątków w „Blaszanym Bębenku”). 
Dodatkowo stosuje dość ciekawe zabiegi formalne w 
warstwie scenariuszowej, dokonując nawet swoistego 
niekonwencjonalnego złamania czwartej ściany. 

Istota tego komiksu trochę wymyka mi się z rąk - pewnie 
jeszcze przy kilku kolejnych czytaniach będą się przede mną 
odsłaniały kolejne fragmenty układanki. Historia, mimo, że 
pozornie zatacza koło, co DeMatteis wyraźnie sugeruje 
tytułami rozdziałów, tak naprawdę w którymś miejscu 
dokonuje jakiegoś przeskoku, którego zamysł nie jest dla 
mnie jasny. 

Zresztą na pewno przeczytam go ponownie nie tylko dla 
historii, ale też dla Kenta Williamsa. Uwielbiam malowane 
komiksy i „Blood” pod tym względem, że pozwolę sobie użyć 
zacnego określenia jednego z moich komiksowych kolegów, 
„miażdży cyce”. Grafika jest bardzo delikatna, miejscami 
schematyczna, miejscami drobiazgowo dokładna, przez 
większość kadrów trochę oniryczna, trochę rozmyta, trochę 
umowna - jak sen, jak snuta leniwie opowieść przy ogniu. 

Bo i ten komiks to piękna, baśniowa opowieść. O Krwi. 

PS. Nie sugerujcie się podtytułem o wampirach. Są, owszem, 
ale jeśli ktoś ceni sobie współczesne wampiry popkulturowe 
- to ich tu nie ma. Są... inne. Bardziej pierwotne. Lepsze. Ale 
sam wampiryzm albo ma małe znaczenie w fabule, albo tego 
klucza jeszcze nie dopasowałem, albo to był marketing. 




Demon stróż 

Maj 2009 


John Constantine to postać ze wszech miar nieciekawa. Nie 
dość, że nałogowy palacz, nnoczymorda bez krzty kultury i 
odrobiny szacunku dla jakichkolwiek wartości, to jeszcze 
para się czarną magią. Jego przyjaciół zawsze spotykają 
nieszczęścia, a kobiety w jego otoczeniu tylko proszą się o 
kłopoty. Rozkopywanie grobów, czytanie zakazanych ksiąg, 
ćwiartowanie archaniołów piłą mechaniczną, diabelskie 
pakty i rzucanie wymyślnych klątw to jego chleb powszedni. 
Przy tym wygląda jak zniszczony życiem, przyodziany w 
prochowiec Sting. Czy wspominałem już, że dzieje się to w 
oparach whisky i kłębach dymu? 

A jednak, wbrew wszystkiemu, John to postać, hm, może nie 
pozytywna , ale jednak stojąca po stronie „tych dobrych", 
choć mag i prywatny detektyw to wbrew pozorom obrońca 
ludzkości. Kto inny bowiem, jeśli nie on, stanie między nami 
a piekłem, gdy to już nadejdzie? 

Komiksowa postać Hellblazera święci triumfy od lat wśród 
fanów na całym świecie. Odkąd pojawił się po raz pierwszy w 
serii Swamp Thing przeszedł bardzo długą drogę jako 
postać. Można uznać go w zasadzie za archetyp 
antybohatera, wraz z całym jego sztafażem i nieodłącznymi 
atrybutami każdego outsidera. Gdy John doczekał się 
własnej serii w stajni Vertigo - jest to imprint wydawnictwa 
DC, zajmujący się publikacją ambitniejszych komiksów, 
skierowanych raczej do dorosłego odbiorcy - jego przygody 
miało okazję tworzyć wielu słynnych scenarzystów. 

Polskiemu czytelnikowi są one dostępne od zeszłego roku, 
kiedy Egmont wydał TPB* Niebezpieczne nawyki. I 


należałoby z całym przekonaniem powiedzieć: - No, 
nareszcie! 

Pierwszy wydany u nas album zawiera wątki, na podstawie 
których powstał kilka lat temu film z Keanu Reevesem w roli 
głównej. Mocno różniący się od komiksowego oryginału. W 
komiksie bowiem historia ma się nieco inaczej. 

Pewnego pięknego, brytyjskiego dnia Constantine, jak co 
dzień, wypluwa z siebie fontanny krwi, by wkrótce 
dowiedzieć się o raku płuc w stadium tak zaawansowanym, 
że w zasadzie mógłby od razu umrzeć. Jak wiemy nie należy 
jednak do ludzi, którzy łatwo się poddają i postanawia po raz 
ostatni w swoim życiu zawalczyć. Sięga oczywiście po 
magię, zarówno tę biała, jak i czarną. Odwiedza starych 
znajomych , w tym archanioła Gabriela, a także, niejako 
mimochodem, poi wodą święconą samego Szatana. Na 
koniec zaś sprzedaje duszę. Ale nie napiszę komu, by nie 
psuć przyjemności lektury. 

Z pewnością znajdzie się spora grupa czytelników, których 
to szaleńcze, obrazoburcze działania zdegustuje do cna. 
Sądzę jednak, że warto sięgnąć po przygody niepokornego 
Johna, choćby ze względu na to, że scenarzystą wszystkich 
wydanych dotąd w Polsce albumów {Niebezpieczne nawyki 
2008, Strach i wstręt 2008, Chora miłość 2009) jest Garth 
Ennis, autor między innymi cieszącej się dużym uznaniem 
fanów i krytyki serii Kaznodzieja. To scenarzysta znany ze 
swoich bezkompromisowych opowieści, rozprawiających się 
ze schematami i pozostawiających czytelnika z mieszaniną 
niesmaku, zaskoczenia i zadumania. Pod pozornie 
niepotrzebnie brutalnymi i odartymi z wartości perypetiami 
bohaterów przemyca gorzką, bolesną krytykę 
współczesnego świata i społeczeństwa, ludzkich postaw, 
wartości i wiary. 



Na pewno są tacy, którym taki obraz się nie spodoba. Cóż , 
sądzę jednak , że na Johnie nie zrobi to wrażenia. 

*TPB - skrót od trade paperback - nazwa określa zbiorcze 
wydania komiksów, zawierające zazwyczaj kilka, kilkanaście 
zeszytów, w formie miękkookładkowego tomu. 



12 kroków 

Czerwiec 2009 


Komiks japoński, w świecie zachodnim określany mianem 
mangi, dotarł do Polski stosunkowo późno. Największy boom 
na opowieści rysunkowe z Kraju Kwitnącej Wiśni przypada u 
nas na lata 90-te ubiegłego wieku. 

Chociaż początkowo zdobył uznanie głównie wśród ludzi 
młodych, jednak dzięki ogromnej różnorodności nurtów dość 
szybko przekonali się do niego również czytelnicy starsi i 
bardziej wyrobieni. 

Jedną z ciekawszych jego odmian jest z pewnością gekiga. 
Rodzaj powieści graficznych, jak również seriali 
rysunkowych, zamieszczanych w czasopismach 
skierowanych do dorosłych czytelników, a których tematem 
najczęściej są problemy obyczajowe i społeczne. Dobrymi 
przykładami gekigi dostępnej polskiemu czytelnikowi jest 
seria Tu detektyw Jeż (wyd. Waneko 2000-2002) 
opowiadająca o ciemnych sprawach prowadzonych przez 
małą agencję detektywistyczną, a także antologia Kobiety 
(wyd. Kultura Gniewu 2008) pokazująca Japończyków w 
różnych, pokomplikowanych życiowych sytuacjach. 

Reprezentantem, który dołączył ostatnio do grona powieści 
graficznych dla czytelnika bardziej wymagającego jest 
album Dziennik z zaginięcia Hideo Az u my wydany przez 
młode, ale ambitne i prężne Hanami. 

Hideo Azuma bohaterem swojej opowieści uczynił samego 
siebie. Czy też może nie uczynił, co po prostu zawsze nim 
był. Bo jego gekiga to faktycznie dziennik, w mniej lub 
bardziej wierny sposób, odtwarzający niezbyt chlubne 
epizody z życia artysty - na co dzień rysownika komiksów. 


Pan Azuma bowiem, to typ dość nieciekawy 
niedopasowany społecznie, samolubny alkoholik, z lekkim 
syndromem Piotrusia Pana. Kiedy rzeczywistość staje się nie 
do zniesienia, po prostu ucieka. Dosłownie - pewnego dnia 
wychodzi z redakcji i znika na tydzień. 

Potem jest tylko gorzej - druga ucieczka trwa o wiele dłużej, 
Azuma staje się pełnoprawnym bezdomnym. W sposób dość 
lekki i można nawet powiedzieć beznamiętny opisuje 
grzebanie w śmietnikach w poszukiwaniu jedzenia, zbieranie 
kiepów, spijanie resztek z butelek po alkoholu. 

W kolejnych epizodach (tomik składa się z trzech osobnych 
historii) zatrudnia się na budowie, a także szczegółowo 
opisuje odwyk, na jaki trafił po dość poważnym ataku 
delirium trem ens. 

Wszystko trzy części są dość mroczne i zdawałoby się 
zupełnie nie śmieszne. A jednak dzięki ucieczce w 
uproszczoną, odrealniającą kreskę rodem z komiksów 
komediowych i karykatury autorowi udało się te 
dramatyczne przeżycia oswoić i złagodzić. Swobodna 
narracja, utrzymana w duchu mówionej opowieści, ujmuje 
ciężkości przedstawionym na kartach Dziennika... 
wydarzeniom. Wtedy nawet ciężki zespół odstawienia 
alkoholowego wydaje się być może nie śmieszne, ale na 
pewno mniej straszne. 

Dzięki takim zabiegom Dziennik z zaginięcia to opowieść 
niezwykła. Mówi lekko, bez zadęcia, bez zbędnego patosu, o 
sprawach trudnych, często niewygodnych. Ze swadą i 
autoironicznym przekąsem mangaka rozprawia się z własną 
niezbyt chlubną przeszłością 

Chociaż sam Azuma przyznał, że w Dzienniku z zaginięcia 
pewne rzeczy się nie znalazły. Pomija na przykład wątki 
najbardziej osobiste takie, jak relacje z żoną z okresu jego 
ucieczek. 



Dodatkowo tom ten wpisuje się świetnie w niezbyt liczne, ale 
popularne w ciągu ostatnich lat biograficzne i 
autobiograficzne opowieści komiksowe, pojawiające się w 
Polsce, które pomimo lekkiej kreski i pozornie lekkiego tomu 
- stają się poważną lekturą. Warto tu wspomnieć chociażby 
Blankets, Persepolis, Fun home czy polskie Na szybko 
spisane. 



Komiksowe powstanie 

Czerwiec 2009 

Martyrologia jest nieodłącznym elementem polskiej historii. 
W zasadzie jednym z jej filarów - spójrzmy chociażby na 
dobór lektur w procesie edukacji, a także na mentalność 
społeczeństwa. 

Powstanie Warszawskie było jednym z najjaśniejszych, 
najtragiczniejszych, najbardziej podniosłych wydarzeń na 
nieogarnionej mapie polskiej martyrologii. Mówić o nim 
dotąd wypadało jedynie w sposób podniosły, wzniosły, w 
uniesieniu, uwielbieniu, z zapartym tchem i w odurzeniu 
wielkością poniesionej ofiary. 

Niestety, to co górnolotne często okazuje się patetyczne, co 
podniosłe - śmieszne, co historycznie doniosłe - zwyczajnie 
nudne. 

Tym bardziej cieszy pomysł na antologię komiksową o 
Powstaniu Warszawskim. Doskonały, genialny w swej 
prostocie pomysł i, wydawać by się mogło, karkołomny w 
kraju, gdzie grzechem jest mieszanie męczeństwa z tak 
podłą i śmieszną formą wyrazu, jaką jest rysunkowa 
opowiastka dla dzieci kojarzona albo z historyjkami z gum 
Donald, albo z gadającą małpą w harcerskim mundurze. 

Cieszy więc pomysł, cieszy to, że takie antologie już się 
pojawiły, cieszy, że właśnie ogłoszono konkurs na kolejną. 

Chyba najlepiej całą istotę zjawiska oddaje pierwsza historia 
w zbiorze - „Sierpień” Rafała Bąkowicza. W niezwykłym, 
steampunkowym sztafażu słuchamy uszami wnuka 
opowieści o powstaniu podanej ustami dziadka. Rozdźwięk 
między tymi dwoma punktami, a raczej reinterpretacja 
oryginalnej opowieści, uświadamia nam rewolucyjność 
pomysłu na komiks o Powstaniu, spojrzenie na sprawę 


współczesnej młodzieży. Ciekawy ze względu na pomysł, a 
także z formalnego punktu widzenia, nieźle opowiedziany, z 
dobrym warsztatowo rysunkiem zdecydowanie zasłużył na 
pierwsze miejsce w konkursie. 

Dalej bywa różnie. Na pewno na uwagę zasługuje według 
mnie „Chodzące nieszczęście” Ernesto Gonzalesa i 
Grzegorza Janusza - do tej historii pasuje chyba jedynie 
określenie „urocza”. Przewrotna, zabawna, pełna lekkości. 
Opowieść, która ukazuje bardziej ludzką, a nie tylko 
heroiczną twarz powstańców i puszcza oko do czytelnika. 

„Legenda o powstaniu” Tomka Pastuszki wpisuje się świetnie 
w ten sam nurt. Pozornie prześmiewcza, trochę ironiczna. 
Pastuszka żongluje w niej motywami warszawskich legend, 
sprawnie splatając wątki z opowieścią o powstańcu. Lekka, 
karykaturalna kreska charakterystyczna dla tego młodego 
twórcy nowej fali doskonale pasuje do klimatu historii. 

Zwraca uwagę ciekawa graficznie, nastrojowa i pełna 
ulotnego uroku „Pamięć walcząca” Piechnika i Kontnego oraz 
oparta na podobnym pomyśle „Wolna 44” Berkowskiego i 
Pitury. Jest też niezły „Kat” Sambora nawiązujący, jak się 
zdaje, do jednego z bohaterów filmu „Wróg u bram” - 
nazistowskiego arystokraty i snajpera granego przez Eda 
Harrisa. W tej historii jednak hitlerowiec ma w sobie więcej 
człowieczeństwa, podobnie zresztą jak w nagrodzonym 
drugim miejscem komiksie „Dobry” Tomasza Bereźnickiego. 

Niestety, jak zawsze w wypadku antologii jest to zbiór 
nierówny. Jest kilka opowieści, które w formule konkursu 
zostały wyróżnione ewidentnie z powodów innych niż 
wyłącznie sprawność warsztatowa i merytoryczna wartość 
opowieści. Nie umniejsza to jednak wartości zbiorku jako 
całości. 

Na pewno jest to pozycja niecodzienna. Warto zaryzykować. 
Na chwilę odłożyć na półkę uwarunkowane wychowaniem i 



edukacją bogoojczyźniane uwielbienie i zacietrzewienie i 
sięgnąć po Powstanie w wersji zupełnie innej. Pełnej 
malarskiej zadumy, literackiej fantazji i komiksowej lekkości. 



Opowieści z ery Showa 

Lipiec 2009 


Kiedy kupiłem na zeszłorocznym MFK „Wędrowca z tundry” i 
„Ikara” nie podejrzewałem, że Taniguchi stanie się moim 
idolem. I chociaż „Ikar” nie podszedł mi do końca graficznie, 
a wydana na wiosnę „Księga wiatru” cierpiała na podobną 
przypadłość, a do tego miała cięższy scenariusz, to nadal 
bardzo sobie tego autora chwaliłem. 

Aż kupiłem „Zoo zimą” i powiem wam, że kupię w ciemno 
wszystko, co firmowane tym nazwiskiem. Bo Taniguchi to 
marka sama w sobie. 

W „Zoo...”, jak w „Wędrowcu...”, mamy do czynienia z 
tematyką, w której chyba autor czuje się najpewniej - z 
opowieścią obyczajową. Po raz kolejny zaglądamy tu przez 
ramię bohatera w jego zwykłe, codzienne życie. Tomik 
składa się z kilku opowiadań, powiązanych postacią 
głównego bohatera. Można traktować je jako rozdziały, bo 
niektóre z nich następują bądź wynikają bezpośrednio z 
poprzednich, nie byłoby jednak także większego problemu, 
gdyby czytać je osobno. To duża sztuka, tak poprowadzić 
narrację i skonstruować scenariusz. 

Tym razem autor przenosi nas w świat przeszły, do Japonii z 
początków lat 60. XX wieku. Chociaż, tak naprawdę, akcja 
mogłaby odbywać się gdziekolwiek i kiedykolwiek, bo 
sprawy, o których mówi, są w sumie uniwersalne. Bystry 
obserwator i wrażliwy komentator ludzkiego życia mówi o 
miłości, ambicji, oddaniu swojej pracy, poszukiwaniu swojej 
drogi, o przyjaźni. Nie stroni też od ciemnych stron ludzkiej 
egzystencji i bez wahania pokazuje swoje postacie upodlone 
i upadłe, czasem fizycznie, czasem duchowo. Strony mangi 
zapełnia cała galeria intrygujących ludzkich typów, każda 


postać jest inna, każda ma swój charakter, swoje wady, 
swoje zwyczaje, każda jest jakimś rodzajem symbolu czy 
archetypu. 

Smaku dodaje wszystkiemu fakt, że jest to komiks o 
początkującym twórcy komiksów. I chociaż chwilami można 
odnieść wrażenie pewnej naiwności i infantylności 
protagonisty, to gdy weźmiemy pod uwagę jego młody wiek 
- wszystko to świetnie wpisuje się w postać. 

„Zoo zimą” to potwierdzenie wysokiej klasy Taniguchiego. To 
zbiór naprawdę dobry i cieszę się, że Magda i Radek 
postawili na tego akurat twórcę. No i w ciemno biorę 
zapowiadanego na jesień „Ratownika”. Sądzę, że się nie 
zawiodę. 



Tysiąc lat w piekle 

Lipiec 2009 


„Wieczną wojnę” przeczytałem po raz pierwszy, kiedy wyszło 
polskie wydanie, czyli ładne 20 lat emu. Tak, mnie też 
przeraża czasem taki szmat czasu. Z zainteresowaniem 
przyjąłem informację, że ma pojawić się re-edycja i kiedy w 
końcu się pojawiła, nabyłem niezwłocznie. 

Muszę przyznać, że od strony edytorskiej nic wydaniu 
Egmontowemu nie brakuje - dobry papier, przyzwoity druk, 
który nie nosi na sobie piętna lat 80-tych, przyjazna oprawa, 
a w związku z faktem, że nie wszyscy uważają, że dobry 
komiks musi być oprawiony w marmur i skórę 
nieochrzczonych niemowląt - także cena, mimo, że komiks 
jest kosmiczny, bynajmniej nie z kosmosu. I nawet 
zmniejszenie formatu nie było dla mnie dyskomfortem, bo 
chociaż Van Oppen ma dość szczegółową i dokładna kreskę, 
to wraz ze wzrostem jakości poligraficznej wzrosła 
czytelność komiksu. 

W zasadzie zabrakło mi jedynie pierwotnych okładek z Aire 
Librę, które wg mnie biją na głowę tę nową, specjalnie 
narysowaną do tego wydania. Zdaję sobie sprawę, że polskie 
wydanie jest zgodne z re-edycją francuskiego integrala pod 
tym względem, ale brak mi tych okładek, szczególnie, że w 
polskim wydaniu druga i trzecia zostały zastąpione jakimiś 
chorymi koszmarkami z cycatymi lalkami dzierżącymi 
spluwy. No i mam kilka uwag do tłumaczenia, ale o tym za 
chwilę. 

Sama „Wieczna Wojna” powstała na podstawie wietnamskich 
przeżyć Haldemana. Jak każde dzieło „człowieka z 
wewnątrz” jest obarczona subiektywnością spojrzenia. 
Ponieważ także Haldeman miał za sobą raczej nieduże 


doświadczenie literackie, jest w niej także kilka błędów 
merytorycznych. 

Nie mówię tu bynajmniej o skokach kollapsarowych, bo 
akurat zawieszenie niewiary w przypadku science-fiction jest 
niestety często wymagane. Tym, co niedomaga są niektóre 
pomysły dotyczące samej armii, społeczeństwa, socjologii 
wydarzeń. 

Przede wszystkim, a mówię to z doświadczenia, bo chociaż 
nie walczyłem czynnie w żadnym konflikcie, to odbyłem 
pełną, roczną (bez jednego tygodnia) służbę w wojskach 
lądowych Sił Zbrojnych RP. I powiem wam jedno - szkolenie, 
szczególnie szkolenie jednostek nieprzeciętnych (sam 
miałem nieszczęście kończyć szkołę podoficerską) to 
prawdziwa dziwka. Jednak nigdy, przenigdy, żadna armia 
nie zdecyduje się na takie zaprogramowanie szkolenia, aby 
jeszcze przed wyruszeniem do boju zabić połowę rekrutów. 
Oczywiście, trening komandosów potrafi być wyczerpujący, 
tak fizycznie, jak psychicznie, potrafi być okrutny, 
nielogiczny, idiotyczny, ale pojedynczy żołnierz wysoce 
wykwalifikowany to nie jest typowe mięso armatnie po 6 
tygodniach szkolenia unitarnego, które można spokojnie 
odhaczyć w rubryce straty. 

Szczerze wątpię, żeby Armia Eksploracyjna Narodów 
Zjednoczonych faktycznie chciała pozabijać swoich 
najlepszych ludzi już na etapie szkółki. Być może w komiksie 
nie rzuca się to tak bardzo w oczy - poza wypadkami, które 
są nie do uniknięcia oraz celowym, zimnym atakiem na 
bazę, w który wkalkulowano straty ludzkie - mało tam jest 
takich kwiatków. W książce można doszukać się ich sporo 
więcej. 

Opisy świata „po powrocie” w zasadzie nie są niczym 
nowym. Haldeman najwyraźniej opisał własne doznania - 
wrócił przecież do kraju, w którym wojna budziła jedynie 



irytację społeczeństwa i każdy miał go masywnie w dupie. W 
tym kontekście łatwo zrozumieć uczucia Mandelli - 
wyobcowanie, rozgoryczenie, brak kontaktu z nową 
rzeczywistością. Przedstawiona wizja świata nie jest ani 
specjalnie słaba, ani specjalnie odkrywcza. Wpasowuje się 
idealnie w konwencję. Chociaż, w miarę upływu czasu, mam 
wrażenie, że ludzkość ewoluowałaby bardziej - porównajmy 
nasz obecny świat ze światem z X wieku - takiego skoku 
dokonali komandosi AENZ od rajdu na Alephie do powrotu 
na Stargate. Prawdopodobnie ta baza, to był ostatni wycinek 
rzeczywistości, który jako tako miał szansę pasować do ich 
pamięci. Świetnie podobne mechanizmy wyobcowania i 
oderwania opisał kiedyś John Varley w opowiadaniu 
„Spychacz”. 

Z militarnego punktu widzenia trudno zarzucić coś 
„Wiecznej Wojnie” - wszelkie możliwe absurdy, techniki 
manipulacji i inne zaskakujące być może wydarzenia są w 
każdej armii świata Chlebem powszednim. Nie bez powodu 
większość rekrutów tuż „za bramą” słyszy jako pierwsze 
słynne zdanie „Skończyła się logika. Zaczęło się 
wojsko”.Proste, soczyste zdanie „Nie tracą czasu, skurwiele” 
idealnie oddaje zasady funkcjonowania sił zbrojnych w 
każdej formacji - zimna, żelazna, bezrefleksyjna machina, 
mająca cel, który uświęca środki. 

Konflikt jako taki ukazany jest barwnie i w sposób 
wciągający, mimo dość wiernego oddania mechanizmów 
wojennych, które ze swej natury są nudne, miałkie i 
bezmyślne. Nie ma w wojnie, nie ma w walce romantyzmu, 
bohaterstwa czy podniosłości, jest tylko tępa powtarzalność 
organicznych robotów do zabijania. 

Trzeba przyznać, że mimo wszystko, udało się Haldemanowi 
przekuć swoje dość traumatyczne doświadczenia na fikcję 
literacką sprawnie i ciekawie. Zbeletryzowane i 
przefiItrowane przez bystry umysł, nie przypominają w 



niczym ani pogardzanej przez krytykę powieści „Na 
Zachodzie bez zmian” Remarque'a, ani popularnych „za 
komuny” tomików paradokumentalnych „z tygrysem”. 
„Wieczna Wojna” to opowieść z krwi i kości, opowieść o 
samotności i małości człowieka w obliczu totalnej zagłady 
wszystkiego, co zna. Opowieść o tym, że każda wojna 
przynosi jedynie szkody (co za odkrywczość, na boga!). To 
wreszcie doskonała, klasyczna już, historia science-fiction z 
całym przemyślanym i starannie dobranym sztafażem 
należnym temu gatunkowi. I co najważniejsze, prócz 
„przeskoczenia” kilku dat (no, chyba, że w 1997 odkryto 
sposób na salta kollapsarowe, a ja nie wiem, ale wątpię) - 
powieść, która nie pokryła się patyną, nie stała się śmieszna. 
Chociaż happy end. No wiecie... 

Sądzę, że ogromny i nie do przecenienia wkład w jakość 
ostatecznego dzieła komiksowego miał Marvano. Skróty 
poczynione w historii w stosunku do książki powodują, że 
lektura zyskuje większą lekkość, staje się bardziej czytelna, 
bardziej przyswajalna. Doskonałe projekty broni, sprzętu i 
przedmiotów nadają grafice charakteru. Można spierać się 
przy przedstawionych obrazach Ziemi czy dość małym 
zróżnicowaniu pustynnych krajobrazów planet 
przejściowych, ale nie o to w tym komiksie chodziło. 

Trzeba przyznać, że jak na początkującego wtedy grafika 
Mark dał prawdziwy popis. Być może czuł dodatkową presję 
związaną z faktem, że w zasadzie debiutował tym komiksem 
w bardzo ówcześnie prestiżowej i stawiającej wysoko 
poprzeczkę serii „Aire Librę”. Nie do przecenienia jest też 
wkład Marchanda - kolory stonowane, idealnie dobrane do 
wyrazistej kreski Van Oppena, inteligentne, przemyślane. 

Jeżeli ktoś nie czytał poprzedniego wydania „Wiecznej 
Wojny”, to powinien to czym prędzej nadrobić. 



No i dochodzimy do zapowiedzianego na początku wątku, 
czyli tłumaczenia. Na początku przyznam, że jest znacząco 
lepsze, niż w pierwszym wydaniu i muszę pochwalić pracę 
tłumacza. Zgodnie z informacją od Krzysztofa Uliszewskiego 
większość różnic w tłumaczeniu wynika z oparcia się na 
wydaniu amerykańskim, zamiast na francuskim. Stąd na 
przykład obecny w wydaniu „Komiksu-Fantastyki” i w 
książce Charon zamienia się w Cerberusa. Są to zmiany, 
które mnie zaskoczyły, ale są one dobrze uzasadnione. 
Dobrze też, że w rajdzie na Alephie wreszcie sugestia 
hipnotyczna załączana jest, jak w oryginale, wierszem (dość 
znanym, szczególnie, jeśli ktoś ma za sobą dwa lata zajęć z 
literatury brytyjskiej), a nie jakimś straszliwym bełkotem 
wprowadzonym w wydaniu francuskim. Poprawione zostały 
także niektóre szczegóły techniczne oraz jest wreszcie kilka 
małych dymków, które w pierwszym wydaniu były puste. 

Za to nie mogłem przeboleć Bykarian. Po prostu nie mogłem 
- brzmi to jak „wikary” albo „wegetarianie”. Uzasadnienie 
takiej a nie innej decyzji tłumacz podaje dość mocne, 
chociaż można się z nim w tej kwestii spierać. 

Czemu więc Bykarianie? 

-A dlaczego nie? Tutaj mieliśmy (ja i redakcja) prawdziwy 
problem. Bo przecież w pierwszym wydaniu z Fantastyki 
mamy Bykrian, a w polskim przekładzie „Wiecznej Wojny” 
mamy Tauran. Ale w egmontowskiej „Wiecznej Wolności” 
tłumaczka użyła formy „Bykarianie”, stąd też doszliśmy do 
wniosku (mea cupla, przyznaję), żeby zachować ciągłość 
nomenklatury wydawniczej i nie zmieniać nazwy tej rasy 
przez szacunek dla czytelników, którzy posiadają „Wieczną 
Wolność”. Większość optowała za Tauranami, moje 
argumenty przeważyły jednak szalę. No i mamy Bykarian. 
(Krzysztof Uliszewski w korespondencji emailowej; cytat za 
zgodą autora) 



Zgadzam się z odrzuceniem Taurańczyków z wydania 
powieściowego. Rozumiem też uzasadnienie, ale serce, serce 
głupie, kołaczące, sentymentalne - woła gromkim głosem o 
Bykrian. Co się człowiek za młodu naczytał, to mu jednak 
zostaje. 

Zwraca też uwagę częstsze chyba użycie wulgaryzmów, z 
którym w zupełności się zgadzam - język koszar to rynsztok, 
gromkie „kurwy” z ust poruczników to standard, joby lecące 
na rekrutów to nieodłączna część szkolenia, a małe, 
zamknięte społeczności sprzyjają rozluźnieniu konwenansu. 
Pozwolę sobie jednak spunktować jeden błąd, mały, ale 
ciekawy. 

„Jebać się” - woła oficer do rekrutów. „Jebać się, sir” - 
zgodnie odkrzykują rzeczeni. 

Oj, panie Krzysztofie, w wojsku pan nie był? Zasady 
zwracania się do siebie żołnierzy w sytuacjach oficjalnych są 
dość ustandardyzowane. Warto było w tej sprawie przyjąć 
wariant armii polskiej i rzutować go na tłumaczenie. Otóż 
(nie wiem, jak w Marynarce Wojennej, być może tam mówią 
„Słodki mój misiu, po oceanach pływający”) w Wojskach 
Lądowych mówi się do innego żołnierza albo per wy, albo 
per „Panie stopień”. 

- Podejdźcie tu, kapralu! 

-Takjest, panie poruczniku! 

Kadeci powinni więc odkrzyknąć „Jebcie się, sir”, względnie 
(i tu rozumiem, że to brzmiało by długo, rozwlekle i 
niezręcznie) „Niech pan się jebie, sir”. 

To tyle w kwestii mojego osobistego językowego 
wymądrzania. 

Czytać „Wieczną Wojnę”, kupować i czytać, zanim Death 
zgromadzi 10 przypadkowych duplikatów, aby potem. 



prawem wolnego rynku, skorzystać na gapiostwie 
coponiektórych i coponiekątnych, jak mawiał mój 
malowniczy wykładowca od epistemologii, profesor 
zwyczajny, pan Kasia. Trzykrotny zawałowiec i rozwodnik. 



Prawdziwa miłość nosicieli 

Lipiec 2009 


„Niebieskie pigułki” Frederika Peetersa ukazały się na 
polskim rynku kilka lat temu nakładem wydawnictwa „Post” 
znanego m.in. z publikacji słynnego „Persepolis”. Czas, który 
upłynął od wydania tej graphic novel sprawił, że można ją 
już znaleźć w zasadzie tylko na rynku wtórnym. A szkoda, bo 
jest to pozycja naprawdę godna przeczytania. 

Opowieść zaczyna się w zasadzie banalnie. Oto młody 
człowiek imieniem Frederick spotyka na swojej drodze 
dziewczynę. Po raz kolejny. Tym razem na poważnie - on 
oraz Cati epizodycznie i przypadkowo natrafiali już na siebie 
w przeszłości. Oczywiście dwoje samotnych i trochę 
zmęczonych ludzi, kiedy odnajduje podobną do siebie 
osobę, musi nieodłącznie pójść krok dalej, w stronę 
poszukiwania związku. I tu w zasadzie banalność opowieści 
kończy się nagle i nieodwracalnie. Nie chodzi wcale o 
kilkuletniego synka Cati, bo o nim Frederik doskonale wie. 
Problemem jest to, że zarówno Cati, jak i jej syn są 
nosicielami wirusa HIV. 

Historia nie skupia się jednak na tym wątku, ale na 
opowieści o tym, jak można, mimo widma śmiertelnej 
choroby, prowadzić normalne życie. Cati i Frederik starają 
się być parą jak każda inna. Mężczyzna denerwuje się 
swoimi kontaktami z chłopcem, z zaangażowaniem 
wchodząc w nową dla siebie rolę męskiego wzorca - 
szczególnie trudną, bowiem mały ma prawdziwego ojca, u 
którego bywa. Zwyczajny związek. I tylko gdy pęknie im 
prezerwatywa - to poziom stresu i jego powód są nieco inne 
niż zwykle. 


„Niebieskie pigułki” to historia bardzo spokojna, nastrojowa. 
Towarzyszą jej oczywiście silne emocje, bo bez nich trudno 
mówić o tak trudnym temacie i o sprawach tak intymnych, 
jak życie uczuciowe i codzienne. Autor jednak dba o to, aby 
były one odpowiednio stonowane. Nie ma tu przerażenia, 
histerii, na szczęście nie ma też śladu prymitywnej 
dydaktyki czy przemycania edukacji. Peters nie ma zamiaru 
czytelnika oświecać, nauczać ani bronić przed czymkolwiek 
- chce jedynie pokazać, że przy obecnym stanie wiedzy 
medycznej możliwe jest normalne życie mimo obecności 
wirusa. A ludzie nie przestają być zwykłymi ludźmi. Autor 
nie pozwala sobie na sentymenty, nie mówi, w jaki sposób 
Cati została nosicielką. Nigdy też nie próbuje w żaden 
sposób jej oceniać. Nie jest to jednak tylko opowieść o 
miłości dwojga ludzi. To również historia dziecka - małego 
chłopca, czasem słodkiego, czasem nieznośnego, innym 
razem uwięzionego na szpitalnym łóżku, przy którym 
zawsze wiernie trwa Cati. 

Peeters ma dość specyficzny styl - mnie przypomina on 
chociażby Maxa Andersona, znanego w Polsce z takich 
komiksów jak „Pixy” czy „Pan Śmierć i dziewczyna”. Jego 
kreska może wydawać się groteskowa. Chwilami 
przerysowana, trochę karykaturalna, mimo sporych 
uproszczeń jest jednak nadzwyczaj ekspresyjna. Mimika i 
gesty postaci stanowią równie ważne źródło informacji jak 
dialogi. Większość stron odznacza się dość prostą 
kompozycją, a warstwa graficzna - w pewnym sensie 
umowna - nie odwraca uwagi od opowieści, będąc tylko jej 
nośnikiem. 

Warto się na tej historii skupić, warto ją poznać, warto się 
nad nią zastanowić. W czasach, kiedy takie wartości jak 
związek, miłość, kontakty międzyludzkie wydają się 
przeżywać poważny kryzys, „Niebieskie pigułki” pokazują, 
że tak naprawdę wszystko zależy od ludzi - że wystarczy 



uwierzyć w siebie i odrzucać wygodne preteksty. Pokazują 
też, że dzięki własnej sile, wierze w siebie oraz wsparciu 
można pokonać wiele przeciwności i żyć normalnie w obliczu 
największego zagrożenia. 

To komiks osobliwy - pełen nastrojowej zadumy. I świetna 
opowieść obyczajowa ze wszystkimi najważniejszymi 
elementami kanonu, zrealizowana z wirtuozerią i lekkością. 
A sam Frederic przypomina mi nieco Daniela - młodego, 
polskiego autora debiutanckiego zbioru „Zostawiając 
powidok wibrującej czerni”. Ale o nim napiszę innym razem. 



Nad dachami przeleciał 

Lipiec 2009 


O komiksie Daniela Chmielewskiego „Zostawiając powidok 
wibrującej czerni" rozmawiamy z Robertem „Robweillerem" 
Wyrzykowskim. 

Bartek Biedrzycki: Może zacznę rozmowę trochę górnolotnie. 
Otóż natknąłem się na opinie, że „Zostawiając powidok 
wibrującej czerni" Daniela Chmielewskiego to najciekawszy 
polski debiut ubiegłego roku. I muszę przyznać, faktycznie 
wygląda na to, że narobił szumu. A przy tym jest całkiem 
niezły. 

Robert Wyrzykowski: „Zostawiając..." był jednym z 
mocniejszych debiutów ubiegłego roku. Jakkolwiek dzieło 
Chmielewskiego początkowo pozostawało w cieniu 
wydanych w tym samym pakiecie „Paproszków" Jacka 
Świdzińskiego, potem z miesiąca na miesiąc zyskiwało na 
znaczeniu, koniec końców znajdując się w różnych 
zestawieniach komiksów roku 2008. Może czytelnicy musieli 
się po prostu przegryźć przez fascynujący - aczkolwiek 
zgoła niełatwy - komiks Daniela? 

BB: Prawdę mówiąc, mnie ten komiks z początku przeraził - 
długo zastanawiałem się, czy kupić debiutanckie dzieło, w 
którym na okładce jest zdjęcie autora. Dodatkowo sama 
postać Daniela jako studenta ASP - nie oszukujmy się, grafik 
to jedno, artysta to drugie. Na szczęście te obawy się nie 
sprawdziły, chociaż sztuki i filozofowania jest w 
„Powidoku..." wiele. 

RW: Ten komiks miejscami jest mocno „emo", jak to się 
dzisiaj modnie określa. Daniel, za pomocą swojego 
komiksowego porte-parole, nierzadko dokonuje bardzo 


osobistych wiwisekcji własnej duszy, eksponując światu 
swoje lęki i obsesje. Dokonuje jednak wielu bardzo trafnych 
spostrzeżeń na temat relacji społecznych czy też funkcji 
sztuki w dzisiejszym świecie. To co mnie urzekło w tym 
komiksie, to przede wszystkim kompozycja. Pierwsza część, 
to 44 (czyżby nawiązanie do Mickiewicza?), pozornie 
niepowiązane ze sobą plansze. Pozornie, albowiem 
wszystkie one składają się na historię życia pewnej Anny, o 
czym czytelnik przekonuje się dopiero w trakcie lektury 
drugiej części. I tu zaczyna się prawdziwa zabawa, bowiem 
w tym momencie czytelnik zostaje zmuszony do 
nielinearnego śledzenia akcji. Przynajmniej w moim 
przypadku wyglądało to tak, że dostrzegałem motywy już mi 
znajome, więc szybko kartkowałem komiks ponownie, by 
sprawdzić i powiązać tenże fragment z całością Danielowej 
układanki. 

BB: Ha! 44 plansze to motyw, który Daniel sam wykpiwa we 
wspomnianym epilogu. „Emo”, to może mocno powiedziane, 
ale faktycznie większość, nie wiem, jak je nazwać - 
migawek, ujęć, zagadnień? - większość plansz to komiksy 
filtrowane i podawane Danielem - bardzo subiektywne, 
często bardzo osobiste. To odrobinę miejscami trąci jednak 
pretensjonalnością. Co do Epilogu natomiast, słyszałem 
masę głosów, że to niepotrzebny dodatek, że tylko 
zaciemnia obraz, nie pasuje do shortów z pierwszej części. 
Dla mnie doskonale sprawdził się w roli klamry. A przy okazji 
- ładny mi „dodatek” - połowa albumu. W tej części świetne 
są zabawy z formą i „łamanie czwartej ściany”, jak 
chociażby autor stwierdzający, że dane dekoracje już 
spełniły w historii swoją rolę i więcej nie będą potrzebne. 

RW: Ależ to bzdura co do tego niepotrzebnego epilogu. Dla 
mnie to właśnie on stanowi o sile tego komiksu. Bez niego 
nie byłoby całej zabawy modelami opowieści, mielibyśmy 
tylko kilkadziesiąt plansz z mniej lub bardziej błyskotliwymi 



wynurzeniami dwudziestoparoletniego człowieka z dużymi 
ambicjami intelektualnymi. Właśnie te końcowe zabawy 
formą zachwycają... Może nawet bardziej niż samo 
przesłanie epilogu. 

BB: Być może to racja. Co zaś do przesłania - ciekaw jestem, 
jak ty je odbierasz, bo, sądzę, każdy ma swoją wizję. 

RW: Sam się zastanawiam, czy jakieś przesłanie jest. Sąd na 
kobietą, która nie wie, czego chce w życiu i która tym 
samym krzywdzi innych, a przede wszystkim siebie? To 
byłoby trochę nazbyt moralizatorskie. A może tutaj Daniel 
zachowuje się jak Salvador Dali, który podobno rysował 
męskie członki, a potem naśmiewał się z tych, którzy 
dokonywali uczonych nadinterpretacji? 

BB: Czyli tak naprawdę „co pisarz chciał nam powiedzieć” 
zamienia się w Daniela, chichoczącego nad wymyślnymi 
interpretacjami jego albumu. Cóż, znając go, można 
spokojnie założyć taką sytuację jako co najmniej 
prawdopodobną. Próbowałem pytać go jakiś czas temu - na 
co zwrócić uwagę w „Powidoku”, gdzie szukać, jaki jest 
klucz. W zasadzie nie udzielił mi żadnej konkretnej 
odpowiedzi. Może cały „Powidok” jest zatem rodzajem 
łamigłówki logicznej. Niektórzy zresztą widzieli w nim 
rozprawę filozoficzną, inni natomiast pomnik megalomanii. 
Bo, bądźmy szczerzy, plansza o tym, jak przez kilka lat 
rysował pierwszą wersję „Powidoku” i jak została ona 
zagubiona - tchnie pretensjonalnością. 

RW: Jest w tym i to i to. Wykładnia własnej filozofii, 
dochodzenie do własnych przemyśleń na pewne sprawy, 
kształtowanie osobowości - wszystko w mocno 
egocentrycznym sosie, często na granicy bólu zębów. Mam 
wrażenie, że część pierwsza to spojrzenie człowieka 
dorastającego (Sturm und Drang Periode), część druga 
natomiast to spojrzenie tego człowieka, który już dojrzał i z 



rezerwą patrzy na swoje dawne duchowe rozterki. A poza 
rozprawą i pomnikiem - jest tu przede wszystkim 
świadectwo talentu jednego z najciekawszych rysowników, 
jacy pojawili się w ciągu ostatnich paru lat na polskim rynku. 
Daniel rysuje lekko, z łatwością i gracją, lawirując pomiędzy 
cartoonem (Cynik) a realizmem (postaci ludzkie), mieszając 
te style w jednym kotle. 

BB: Logiczne jest to spojrzenie na obie części przez pryzmat 
dorastania - nigdy nie widziałem tego w ten sposób, a to 
niezwykle ciekawe. To prawda, jeśli chodzi o stronę 
graficzną. W momentami pośpiesznym stylu Daniela widać 
warsztat i graficzne wykształcenie, chociażby w kompozycji 
plansz czy anatomicznych szczegółach. To rzeczy, które u 
całej masy twórców szwankują. 

RW: Daniel to człowiek wszechstronny, jeżeli chodzi o 
komiksy. Rysuje wyśmienicie, pisze scenariusze, tworzy 
jeden z popularniejszych w środowisku blogów, recenzuje 
komiksy na Gildii. Nie zdziwiłbym się, gdyby wkrótce zaczął 
pisać poważniejsze eseje na temat komiksu jako medium. 
Kto wie, może stanie polskim Scottem McCIoudem? 

BB: Popuściłeś wodze fantazji, jak dla mnie, przynajmniej na 
razie. Chociaż opracowanie dyskusji po tegorocznym 
Warszawskich Spotkaniach Komiksowych było imponujące. I 
to prawda, jest to jeden z nielicznych rysowników, którzy 
potrafią w Polsce sami napisać sobie dobry scenariusz (czy 
też może jeden z nielicznych scenarzystów, którzy sami 
potrafią się dobrze zilustrować). To już bardzo dużo. Czy 
pójdzie w ślady Jerzego Szyłaka jako teoretyk - możliwe, 
chociaż ja wolałbym, aby został przy tworzeniu. 

RW: Jedno nie musi wykluczać drugiego, a takie szersze 
spojrzenie teoretyczne może sporo pomóc w twórczości 
praktycznej... może, ale wcale nie musi. 



BB: Tak wskazuje praktyka, ale o tym zamilczmy. 
Zastanawiam się, jak przedstawić „Powidok...” 
potencjalnemu nowemu czytelnikowi. Najprędzej chyba jako 
formę intelektualnej zabawy z formą? Komiks odstający 
trochę od popularnego, obiegowego wyobrażenia o tym 
medium? 

RW: Forma intelektualnej zabawy z formą ubrana w zacną 
oprawę graficzną. Sama zabawa formą nie zawsze 
wystarcza, jak przekonują nas kolejne projekty twórcze 
Piotra Szreniawskiego. Ale tak, masz rację, „Powidok...” to 
jeden z tych komiksów, które można bez oporów polecić 
laikom. Szybko się czyta, zachwyci paroma celnymi 
spostrzeżeniami oraz przewrotnym epilogiem. A czytelnik 
sięgnie po następne tytuły, szczególnie autorstwa Daniela 
Chmielewskiego, które - miejmy nadzieję - wkrótce 
powstaną. Ja osobiście czekam na „Zapętlenie”, które 
zapowiedział w wywiadzie dla Wirtualnej Polski. 

BB: Jestem go ogromnie ciekawy. Szczególnie po 
„Kwadransie Mesjanistycznym” publikowanym w magazynie 
„Kolektyw”. Jednym słowem - z czystym sercem polecamy 
„Zostawiając powidok wibrującej czerni”. Ja osobiście 
sugeruję zabrać go na urlop - aby przeczytać i przemyśleć w 
spokoju. 



Karton NetWork 

Wrzesień 2009 


W ten piękny piątkowy poranek przyznam szczerze, że 
jestem podniesiony na duchu. 

Wczoraj miała miejsce warszawska premiera „Kartonu” - 
świeżego pisma komiksowego. I imprezę i pismo należy 
uznać za udane. 

Zebrała się całkiem spora ekipa, muszę przyznać, co przeczy 
poglądowi, jakoby stolyca była komiksowym pustkowiem. 
Oczywiście były to te same, znane gęby co zawsze, a 99% 
ludzi żegnało się słowami „To pogadamy za tydzień w Łodzi", 
co świadczy o jednak niewielkich rozmiarach fandomu, ale 
to nic. 

Jeśli chodzi o pismo - to na plus. Przyznam szczerze, że 
trochę bałem się pomysłu tylu serii na tak małej ilości stron i 
ta obawa była częściowo uzasadniona, ale tylko częściowo. 
Sam „Karton" bowiem, to mały, zgrabny, poligraficznie 
przyjemny zeszycik, bez zbędnych wstawek - praktycznie 
od okładki do okładki (i na okładkach) same komiksy. 

Jest ich tam masa i większość z nich zrobili naprawdę dobrzy 
twórcy - doświadczeni, wyrobieni, z własnymi pomysłami na 
serie i własnym stylem. Każdy znajdzie tam coś dla siebie. 
Gość zagraniczny był również przyjemny. 

I nawet reklamowy komiks sponsorowany był strawny - 
chociaż bałem się trochę casusu „Operacji Samum", która 
jest podręcznikiem „jak nie robić placementu". 

Szkoda jedynie, że niektóre odcinki były tak krótkie - 
Surpiko chociażby dostał jedną stronę (za to kolorową 
wprawdzie); i czekaj teraz człowieku kwartał na ciąg dalszy... 


Szczęściem większość serii stanowić chyba będą swobodne, 
samodzielne epizody, nie idea serialu jako takiego - bo boję 
się, że z tym byłoby krucho. 

Nie mogłem się oprzeć porównaniu, że „Karton”, to takie 
„Jeju-Mini”. Ale to jest, według mnie, dobre porównanie. 
Czuć zresztą odrobinę rękę ojca „Jeju” w „Kartonie”, chociaż 
Jaszczu na stołku najwyższego sam będzie pewnie w jakiś 
sposób ciążył w tę, wypróbowaną i sprawdzoną, stronę. Tak 
przynajmniej mi się wydaje. 

No i cieszę się, że idea prowadzenia serii w regularnym 
periodyku zdobywa poklask. W końcu doczekamy się może 
nowych, świeżych bohaterów, z którymi będziemy mogli się 
zaprzyjaźnić i których losy będziemy mogli śledzić w miarę 
regularnie i w miarę długo. Bo czekanie dwa lata na kolejny 
tom jakiejś serii jest denerwujące. 

Do dzieła, „Kartonie”! Znak jakości ode mnie. 



Alpinista na szklanej ścianie 

Październik 2009 


Muszę przyznać, że czekałem na „Ratownika” bardzo 
niecierpliwie. Po tym co do tej pory w Polsce wyszło z 
dorobku Taniguchiego jestem jego wielkim fanem. Na 
wydanej dopiero co nowej pozycji też się nie zawiodłem, 
chociaż bywało już różnie. Autorskie mangi Jiro to zawsze 
„pewniaki”, podczas, gdy komiksy, do których jedynie robił 
rysunki, potrafią kuleć. Tak było w przypadku „Ikara” 
zrobionego z Jeanem Giraudem, tak było też z „Księgą 
wiatru”, gdzie scenariusz napisał Kan Furujama. 

Za to „Wędrowiec z tundry” i „Zoo zimą” urzekły mnie swoją 
pozorną prostotą i obyczajową tematyką. 

„Ratownik” mnie zaskoczył. Zaczyna się w podobnych 
klimatach, co dwa wymienione wyżej tomiki; jest to płynąca 
spokojnym, powolnym rytmem powieść obyczajowa. Shiga, 
ratownik górski, od wielu lat zajmuje się schroniskiem w 
Alpach Południowych. W rzeczywistości najzwyczajniej w 
świecie ukrywa się; nie przed prawem, ale przed ludźmi i 
samym sobą, przed swoją przeszłością, niespełnioną 
miłością i brzemieniem wyimaginowanej winy. 

Pewnego dnia, nieoczekiwanie dostaje z Tokio informację od 
żony zmarłego przyjaciela, że zaginęła jej córka. Postanawia 
zejść z gór, pierwszy raz od lat odwiedzić Tokio i pomóc 
wdowie - zgodnie ze zobowiązaniem, jakie nałożył na niego 
zmarły przyjaciel. 

Shiga trafia do miasta, w którym nie był od dawna. Przez ten 
czas zasady, które znał, uległy najwyraźniej zmianie. 
Ponieważ policja zdaje się nic nie robić w sprawie zaginięcia 
dziewczynki, alpinista zaczyna śledztwo na własną rękę, z 


początku prowadzone po omacku, z czasem zaczyna się 
rozwijać. Mężczyzna wypytuje nauczycieli, znajomych, trafia 
wreszcie na jedną z koleżanek. Bardzo szybko na jaw 
zaczynają wychodzić zupełnie nieoczekiwane i 
nieprzyjemne fakty. Okazuje się bowiem, że zaginiona 
dziewczyna była najwyraźniej, jak określilibyśmy to w 
Polsce, galerianką, nieletnią prostytutką. Zaginięcie okazuje 
się ściśle związane z tą jej działalnością. 

„Ratownik” to manga, która do pewnej chwili toczy się 
zwykłym torem opowieści obyczajowej, żeby nagle, w miarę 
upływu lektury, zacząć ewoluować. Stopniowo, 
niepostrzeżenie, przechodzi w historię sensacyjną, osnutą 
na obyczajowych wątkach. Zagadka kryminalna okazuje się 
mieć pełne akcji zakończenie. Shiga ma nieszczęście narazić 
się wielkiej korporacji, której pieniądze kupują obojętność 
jednych, milczenie innych i ciężkie pięści kolejnych ludzi. 

„Ratownik” to powieść graficzna, która wpisuje się w nurt 
społecznego niepokoju. Dotyka problemu - prostytucji 
nieletnich - który do niedawna był społecznym tabu; 
rodzice, opiekunowie, wychowawcy - wolą nie wiedzieć, lub 
może wierzyć, że problem nie istnieje. Jest to tematyka, 
której w historiach w zasadzie beletrystycznych, 
głównonurtowych, raczej się nie podejmuje. 
Zaprezentowanemu problemowi towarzyszy cała gama 
„starych znajomych” - korupcja, obojętność, rozpad więzi 
rodzinnych i międzyludzkich, „brudne” pieniądze i siła, jaką 
dają one jednostkom i korporacjom, pozwalająca na 
całkowitą bezkarność. 

Mamy tu ciekawe spojrzenie na te sprawy, bo Shiga to 
człowiek prostoduszny, sympatyczny chłop o jasnych, w 
miarę prostych zasadach moralnych. Sam nie jest wolny od 
wad i popełniał błędy, ale pewne rzeczy są dla niego 
aksjomatyczne. Pewne odkrycia są dla niego wręcz szokiem; 
słabo odnajduje się w wielkomiejskiej dżungli, odkrywa ten 



świat powoli, stopniowo, po kawałku akceptując jego 
etyczną obcość. Moralna konstytucja Shigi w konfrontacji z 
tokijskim molochem trzeszczy. Oczywiście z trudem, lecz 
wytrzymuje to stracie - w innym wypadku musielibyśmy z 
przerażeniem skonstatować, że moralność jest rzeczą 
nadmiarową we współczesnym społeczeństwie. Tym bardziej, 
że konflikt, w jakim stawia swojego bohatera Taniguchi jest 
konfliktem bardzo aktualnym, uniwersalnym dla każdego, 
kto ma jakąś ustaloną moralność, kto wierzy, że światem 
rządzą zasady, które przynajmniej w założeniu powinny być 
dobre. 

Wszystkie te wątki i zagadnienia przeplatają się w historii, 
wypływają stopniowo i nieśpiesznie. Tak naprawdę dopiero 
kolejna lektura pozwala czytelnikowi zastanowić się i odkryć 
kolejną warstwę. 

Duże znaczenie ma tu barwna i bogata galeria postaci - z 
wprawą wieloletniego, bystrego obserwatora, mangaka 
nakreśla wyraziste, realistyczne szkice ludzi - obleczone w 
wiarygodne postacie archetypy i upersonifikowane 
problemy. W tej historii bohaterowie nie są jedynie 
bohaterami, są zagadnieniami - każde z nich przedstawia 
inne podejście do problemu, na jaki się natykają - 
niewiedza, obojętność, akceptacja, symbioza z pozornie 
wrogim środowiskiem. Każdy z nich ma własne pobudki, 
każdy ma zasady - często postacie pierwotnie pozytywne 
okazują się w ostatecznym rozrachunku winne, ludzie o 
wątpliwej konduicie okazują się jedynymi, którzy posiadają 
kręgosłup moralny. 

Niesamowite wrażenie robi też oprawa graficzna. Taniguchi, 
poruszając się w stylistyce mangowej, operuje jednak bardzo 
precyzyjną, bardzo realistyczną kreską. Jego rysunki są 
uszczegółowione, dopracowane, wycyzelowane - obcowanie 
z tymi stronami to prawdziwa przyjemność zarówno dla laika 
jak i dla konesera. Wspaniałe, malownicze ujęcia gór 



ustępuje miejsca jedynie zapierającym dech w piersiach 
obrazom wielkiego miasta. Ogrom detali i stopień realizmu 
przy odwzorowaniu Tokio potrafi przytłoczyć. Wrażliwy 
artysta oddaje tu świat w jego prawdziwych barwach, 
chociaż, paradoksalnie, „Ratownik”, jak każda manga jest 
czarno-biały. 

„Ratownik” to opowieść z drugim dnem. Można czytać ją 
jako sensacyjny kryminał z wątkami obyczajowymi, który 
mógłby ławo obsunąć się w prosty moralitet. Jest to jednak 
bardzo poważne, dokładnie dopracowane dzieło, stawiające 
przed czytelnikiem ciężkiej wagi problemy moralne. Nie bez 
powodu zresztą Taniguchi otrzymał za ten tom nominację do 
Nagrody Eisnera - swoistego komiksowego Pulitzera, 
najważniejszej branżowej nagrody na świecie. 

Jest to powieść, którą naprawdę warto znać i bardzo się 
cieszę, że wyszła w Polsce. Tym bardziej cieszę się, że 
wydawnictwo Hanami konsekwentnie realizuję swoją linię 
wydawniczą i zdążyło zapowiedzieć już kolejne głośne i 
utytułowane dzieło tego autora - „Odległą dzielnicę”. 



Wspomnień czar 

Październik 2009 


Zaczynać swoją przygodę z pracami Otomo od „Akiry” 
można, aczkolwiek jest to start z grubej rury. W dodatku 
skompletowanie polskiego wydania to zadanie karkołomne, 
z obcymi nie jest wiele lepiej. Warto zresztą wczuć się 
odrobinę i poczytać coś jednak lżejszego kalibru. 

Z pomocą w takiej chwili przychodzą zbiory opowiadań. 
Jednym z nich jest „Memories". Na podstawie tytułowego 
opowiadania powstało zresztą anime, całkiem przyzwoite. 

Muszę przyznać, że to cholernie nierówny zbiór. Bardzo 
różnorodny, ale zawiera chyba materiał z kilku ładnych lat, 
więc jest duży rozstrzał jakościowy niestety. Chociaż może to 
tylko ja - nie wszystko mi podchodzi. 

Zaczyna się ten tom od króciutkiego opowiadania s-f i chyba 
z tego gatunku opowieści są najlepsze. W każdym razie 
odnoszę wrażenie, że to one nadają dominujący ton całemu 
tomikowi. Znajdziemy tu m.in. tytułowe „Memories” - 
ciekawą, nostalgiczną wariację o kosmicznym złomie i sile 
uczuć; „Electric Bird” Land o cybernetycznych nadzorcach; 
„Farewell to all weapons” - rodzaj komiksowego 
antywojennego protestsongu o gorzkiej wymowie; czy 
wreszcie postholokaustowy szort w pełnym kolorze. 

No i przede wszystkim „Fireball” - dla mnie osobiście jest to 
rodzaj preludium do „Akiry”. Tak samo jak tam mamy 
podziemną siatkę terrorystyczną, ludzi obdarzonych 
zdolnościami psychokinetycznymi, demoniczną instytucję 
rządzącą wszystkim, ale także inteligentny komputer i kilka 
innych smaczków. Wielka szkoda, że to opowiadanie nie 
zostało nigdy skończone - w każdym razie nie tak, jak 


planował to autor, który ostatecznie do drugiej wersji 
„Fireballa” nie zasiadł, bo wziął się za pracę nad „Akirą”. 
Obecny kształt finału zostawia spore uczucie niedosytu - tak 
naprawdę nie wiadomo, co się ostatecznie wydarzyło. 
Oczywiście komentarz samego Otomo dużo daje, ale nie jest 
to właściwy sposób podawania komisu czytelnikowi. 

Zwraca uwagę wspomniany „Farewell to all weapons”; 
wersja w tym zbiorze jest w całości pokolorowana przez 
Amerykanów, chociaż w oryginale kolorowe były zaledwie 
cztery strony. Nie rozumiem takich zabiegów, ale 
najwyraźniej na świecie więcej jest ludzi pokroju Roya-van- 
becka z forum Gildii, którzy uważają, że czarno-białe nie jest 
komiksem. Motyw jest dość ograny, ale nie zwraca się na to 
uwagi - oto kilku komandosów natyka się w opustoszałym 
mieście na robota bojowego. Jest obowiązkowo „młody” na 
pierwszej akcji, jest zwalniany do cywila stary wyga na 
ostatniej akcji, jest też kilka innych postaci, których nie 
mamy za bardzo czasu poznać. Ten komiks to bardzo głośny 
protest przeciwko wojnie i militaryzmowi w ogóle - chociaż 
mało odkrywczy, zgrabnie piętnuje absurdy zbrojeń i 
konfliktów, a przy tym nie drażni zbytnio tanim 
dydaktyzmem. 

Jeszcze silniejszą wymowę ma „Flower”. Na zaledwie kilku 
stronach, w dodatku niemych, Otomo nakreśla 
postholocaustowy świat bez żadnej, zdawałoby się, 
przyszłości. W takim świecie są jeszcze ludzie, którzy cenią 
proste wartości, takie jak na przykład życie. To dzięki nim 
właśnie może się ono odradzać, chociaż nie wpływają na to 
w sposób, którego moglibyśmy się spodziewać. 

Absolutnym mistrzem w kategorii parodii jest „Hair”. 
Nawiązanie do znanego musicalu nieprzypadkowe. Oto 
grupa kontestatorów, miejskich partyzantów, którzy 
zwalczają system poprzez zapuszczanie włosów i 
zaniedbywanie higieny osobistej. W sterylnym świecie 



przyszłości są zbyt dużym zagrożeniem dla porządku i 
zdrowia publicznego, aby można pozwolić im istnieć. 

Fani absurdalnego humoru będą też prawdopodobnie 
zachwyceni „Kronikami z planety Tako” i parodiami z serii 
„That's amazing world”, przetwarzającymi zachodnie mity i 
legendy. 

To dość bogaty, przekrojowy zbiór. Miejscami nierówny i o 
tematyce strasznie rozstrzelonej, ale jednak Otomo jest 
marką samą w sobie. Ktoś taki rzadko pozwala sobie na 
fuszerkę, a jego fuszerka i tak potrafi trzymać poziom 
przyzwoity. 

Na pewno jest to tom, po który sięgnąć warto - nie tylko, 
jeśli jest się fanem mangi. Być może nawet warto nim nie 
być. 



Nihon-koku 

Listopad 2009 


Projekty międzynarodowe mają specyficzny posmak. 
Różnice kulturowe otwierają pole do popisu dla zupełnie 
nowych interpretacji, nowych spojrzeń, świeżych ocen. 

Gdy różnice między kulturami są tak ogromne, jak między 
Japonią a Europą, projekt taki musi być naprawdę ciekawy. 

I antologia „Japonia widziana oczami 20 autorów” z 
pewnością jest pozycją ciekawą na polskim rynku 
komiksowym. Jest to zresztą dość szczególne wydanie tego, 
oryginalnie francusko-japońskiego, projektu. Tylko w tym 
bowiem wydaniu zostało dodatkowo opublikowane dwa 
komiksy polskich autorów. Ale o tym za chwilę. 

Pomysł w zasadzie jest dość prosty i często stosowany. Na 
podobnej zasadzie od kilku lat odbywają się 
międzynarodowe warsztaty komiksowe „City Stories”, 
prowadzone przez grupę twórców związanych z Łodzią. 
Autorzy z Francji i Japonii stworzyli krótkie opowieści 
dotyczące ich związków z Krajem Kwitnącej Wiśni. 
Większość z komiksów francuskich to bardzo osobiste, 
często biograficzne historie. Japończycy pozwalali sobie 
częściej na osobiste refleksje, przypowieści czy specyficzne 
„miejskie legendy". Przybierają one najróżniejsze formy. Ze 
względu na ilość historii, pozwolę sobie pokrótce 
zaprezentować tylko niektóre z nich. 

Zacznę od żartobliwej dykteryjki Johana Sfara. Jest to zresztą 
prawdopodobnie jeden z najlepszych komiksów w zbiorze. 
Autor i jego przyjaciele, zaprezentowani w formie 
uczłowieczonych zwierząt, oprowadzają czytelnika po 
japońskich zwyczajach. Johan, wyobrażony w postaci 


krokodyla, jako żywo przypominającego znanego starszym 
telewidzom Wanię, pozwala wdrażać się w arkana 
japońszczyzny przyjacielowi-niedźwiadkowi, 

niepoprawnemu kontestatorowi, który z pobłażliwością i 
drwiącym dystansem odnosi się do Japonii i jej mieszkańców, 
mimo, że ma żonę Japonkę i mieszka tam od dłuższego 
czasu. 

Do ciekawszych należy też z pewnością „Teraz już mogę 
umrzeć!” Aurity. Zwraca uwagę ubranie dość banalnej w 
gruncie tematyki, jaką są wspomnienia z wizyty w Japonii, w 
niecodzienną konstrukcję fabularną, przypominającą słynne 
„Memento” Chrisa Nolana. Od kluczowego zdarzenia, jakim 
jest omdlenie w gorącym źródle, narratorka cofa się skokami 
coraz dalej, prezentując całą podróż do Kraju Kwitnącej 
Wiśni, a następnie robi nawet mały skok do dzieciństwa. A 
wszystko to w ramach bezpretensjonalnego „życie 
przeleciało mi przed oczyma”. 

Bardzo ciekawym zabiegiem jest też uczynienie z bohatera 
idei, czy też konceptu - pomysłu na maskotkę, 
antropomorfizowanej myśli, do czego posunął się de Grecy w 
noweli „Nowi bogowie”. Uczynienie bohaterem abstraktu 
prowadzi do osiągnięcia niecodziennego punktu widzenia. 
Szkoda, że ten koncept trochę się rozmywa w miarę postępu 
opowiadania, ale nadal jest to jedna z ciekawszych nowelek. 

Nie obyło się też bez jednego z moich idoli, prezentowanego 
już wcześniej na tych łamach Taniguchiego. Tym razem 
ponownie udowodnił, że potrafi pięknie i zajmująco 
opowiadać w zasadzie o niczym. Banalna opowieść o 
zagubieniu, wchodzeniu w dorosłość, tradycyjnym 
konwenansie i skrywanej miłości jest krótka i otwarta. Akcja 
jest niemal pretekstowa, puenty w zasadzie brak, a jednak 
czyta się ją z jakimś sennym, leniwym zadowoleniem. 



No i na koniec o Polakach. Wydawnictwo Hanami 
zdecydowało się w polskiej wersji Japonii dodać dwie nowele 
stworzone przez autorów rodzimych. Jedną nich 
przygotował we współpracy z Jakubem Babczyńskim 
redaktor Hanami, Radek Bolałek. Ich komiksowy szort to 
bardziej impresja, rodzaj graficznego wiersza, haiku, niż 
faktyczna fabuła. Dość trafnie oddaje przepaść, którą trzeba 
przekroczyć, gdy robi się krok między kulturami. 

Bardziej trafił do mnie Śledziński ze swoim komiksem 
„Fałszywy trop”, być może ze względu na większą ilość akcji. 
Jego kryminalna komedia to krwista opowieść, chociaż nie 
mogę oprzeć się wrażeniu, że Japonia jest w niej jedynie 
pomijalnym sztafażem i mogłaby rozgrywać się 
gdziekolwiek. 

W tym zbiorze jest jeszcze wiele ciekawych nowel, ale nie 
chcę psuć przyjemności tym, którzy dopiero po niego 
sięgną. Jest różnorodny, bardzo bogaty i bardzo rozległy pod 
względem podejmowanej tematyki, pod względem mnogości 
stylów graficznych i sposobów prowadzenia fabuły. 

Na pewno jedna z najciekawszych antologii ostatnich lat, nie 
tylko dla fanów komiksu, nie tylko dla fanów Japonii, ale dla 
każdego, kto ceni sobie sztukę graficzną i literaturę na 
wyższym poziomie. 



Antologia za dychę 

Listopad 2009 


Ni mniej ni więcej, dosłownie i w przenośni, ot, antologia za 
dychę. 

Mowa o wypuszczonym niedawno przez JPF tomiku 
zbierającym pokłosie konkursów na komiks utrzymany w 
stylistyce mangowej. Który, niestety, nie prezentuje 
„polskich twórców mangi” od najlepszej strony. Boję się 
trochę pomyśleć, że być może prezentuje ich od strony 
najlepszej jednak, a to źle świadczy o ich możliwościach. 

Cała antologia to malutka, 90-stronicowa książeczka, 
prezentująca 10 historii, których merytoryczny i 
warsztatowy rozstrzał jest zaiste imponujący. 

Antologię otwiera „Ten” Anny Janowskiej i graficznie jest to 
jeden z lepszych komiksów w zbiorku, chociaż ma spore 
wady. Niektóre kadry są świetne - wręcz, rzekłbym, 
podręcznikowe. Zupełnie, jakby wykonane były pod 
dyktando książkowe. Inne pozostawiają wiele do życzenia, 
przez co w tej warstwie opowieść jest bardzo nierówna. 
Dodatkowo fabuła niestety nie dosięga do poziomu oprawy - 
jest raczej sztampowa, zupełnie niepotrzebny w, zdawałoby 
się, poważnej historii gejowski żart i parę innych potknięć. 

Moim faworytem jest bez dwóch zdań komiks „Ich dwóch” 
Pakulskiego i Rusowicza. Widać na pierwszy rzut oka, że 
rysownik ma to, czego brakuje praktycznie wszystkim 
pozostałym - własny styl i dobry warsztat. Kreska jest 
czysta, bardzo profesjonalna, dobre operowanie kadrami i 
zagospodarowanie strony to mocny atut. Również sam 
scenariusz, chociaż prosty i prawie banalny, przywodzi na 
myśl takich mistrzów „pisania o niczym” jak Taniguchi. „Ich 


dwóch”, trochę sentymentalna opowieść o ojcu i synu, to 
jedyny komiks na naprawdę zawodowym poziomie. Może 
dlatego, że sam jestem ojcem. A może dlatego, że to po 
prostu dobry komiks. 

Warto też zwrócić uwagę na „Brzemię” z ciekawą, 
realistyczną kreską, które niestety popada trochę w 
narracyjny chaos. Niezłe jest „Samurai RLZ!” - o ile ktoś lubi 
żarty super deformed w stylu „Pabla”. No i dwa komiksy 
Tomasza Kleszcza - jeżeli ktoś lubi kalkę ze środkowego 
Otomo, to graficznie mogą podejść, chociaż widać głównie 
inspirację i braki warsztatowe. Fabularnie - jak zawsze - 
zupełnie nie wiadomo, o co chodzi w tych dwóch historiach. 

Reszta jakoś zupełnie nie zapadła mi w pamięć, prezentując 
w miarę typowy poziom fanowskich historyjek obrazkowych 
ze sztampowymi fabułami, kuriozalnymi zwrotami akcji i 
oprawą graficzną w stylu „nadal się uczę, ale mam dużo 
zapału”. 

Nie ukrywajmy jednak, że za dychę warto ten zbiorek kupić 
chociażby dla „Ich dwóch”. No i zawsze to ciekawa 
inicjatywa, bo środowiska mangowców kiszą się we własnym 
sosie, w swoim osobnym getcie wewnątrz getta, a dzięki 
Japan Fest mamy możliwość wglądu w umiejętności i 
możliwości pewnej, dość sporej i ciekawej jednak, grupy 
młodych (tak przynajmniej się wydaje) twórców. 

Precz z antologiami, niech żyją antologie! 



Nieskończony świat 

Listopad 2009 


„Eden” kupiłem po raz pierwszy przypadkiem. Pamiętam to 
dokładnie, bo byłem wtedy w wojsku i wydatek 16 złotych 
przy miesięcznym żołdzie 112 zł był wbrew pozorom spory. 
Zdecydowałem się jednak, kiedy czekałem na Dworcu 
Stadion na dalekobieżny na północ, żeby mieć co czytać w 
smutnej drodze powrotnej do jednostki. 

I zachwyciłem się tym światem, który Endo rozsnuwa przed 
swoimi czytelnikami, bo to faktycznie świat bezkresny, z 
wielkim fabularnym rozmachem, pełen niepohamowanej 
wyobraźni, uzupełniony dobrą starą nauką, jeszcze lepszą 
technologią i świetnymi militariami. I zachwycałem się nim 
przez siedem kolejnych lat. Tłustych lat. 

W zasadzie trudno jednoznacznie sklasyfikować „Eden”. 
Rozwiązanie, jakie podaje autor w ostatnim tomie zahacza o 
mistycyzm, przywodzi na myśl słynną „Odyseję Kosmiczną” 
Kubricka ze względu na niektóre rozwiązania. Rozmach 
godny naprawdę ogromnego uznania, godny tym bardziej, 
że porywając się na coś tak wielkiego, mangaka doskonale 
opracował temat, w najdrobniejszych szczegółach 
zaplanował wszystko i uniknął klapy na kosmiczną skalę, 
która miała wszelkie prawdopodobieństwo się wydarzyć, 
gdyby chociaż odrobinę przesadził lub pozwolił sobie na 
fabularne niedociągnięcia albo niedopracowane 
umocowanie merytoryczne swego dzieła. 

„Eden” to starej szkoły fantastyka, czerpiąca garściami z 
najlepszych nurtów tego gatunku. Mamy tu więc 
filozoficzną, religijną wręcz intrygę, nadzwyczaj mocno 
osadzoną we współczesnej nauce; mamy doskonały obraz 
wiarygodnego, barwnego świata postholocaustowego i 


przednie fragmenty wręcz cyberpunkowe z całym swoim 
sztafażem, jakim są cyborgi, zabójcze bronie, hackerzy i 
nadnarodowe twory korpomilitarne; mamy świetną 
socjologię z gatunku Zajdla i jego współczesnych, operującą 
na żywej tkance społeczeństwa i jednostek, poruszającą 
takie zagadnienia jak bieda, brak wizji, brak perspektyw, 
upadek moralności, przewartościowanie; mamy wreszcie 
prawdziwą intrygę militarną, poruszającą się od 
samodzielnych jednostek miejskiej partyzantki, poprzez 
armie gangów, pojedynczych hitmanów, aż po 
ponadnarodowe armie korporacyjne; mamy obraz 
współczesnej, dotykającej osobiście wojny, wojny totalnej, 
wojny lokalnej, terrorystycznej, klanowej, wojny biznesowej, 
a także obraz cierpienia, zniszczeń i bezsensu przez 
pryzmat uwikłanych w nią jednostek; mamy świat wielkiej, 
skorumpowanej polityki i bezwzględnej walki między 
władzą, wpływami a ideałami pojedynczych, nieskurwiałych 
do cna jednostek w których ostało się człowieczeństwo. 

Samo wyliczenie tematów, po które Endo sięgnął i które 
poruszył, jedne w mniejszym, inne w większym stopniu, 
zajęło by zbyt dużo miejsca. 

Manga, która zaczyna się jak prosta opowieść katastroficzna, 
dokonuje kilku dużych skoków. Są one w pierwszej chwili 
dość denerwujące - pomijane są czasem całe lata akcji, 
znane i łubiane już postacie znikają na długie tomy, aby 
nagle powrócić z ogromną siłą, z wielkim hukiem. Ogromna 
ilość wątków wprowadzana jest stopniowo, metodą 
retrospekcji, introspekcji, narracją poboczną. Czasami 
główny wątek znika na długo, ustępując miejsca historiom, 
które swe rozwiązanie lub uzasadnienie znajdują dopiero 
dużo później. 

Postacie są zresztą silną stroną tej historii. Zarówno kilkoro 
głównych bohaterów - wyraziste jednostki, każda na swój 
sposób naznaczona, skażona światem przedstawionym. 



każda ze swoim własnym, osobistym cierpieniem, motywem, 
z siatką zwykle negatywnych powiązań, zależności i chorych 
więzi z innymi, jak i postacie poboczne, odrzucane bez żalu i 
sentymentów przez autora po drodze, obrazujące pewne 
zagadnienia; przez ich drobiazgowe dopracowanie, 
poprowadzenie i nagłe zniknięcie czytelnik niejednokrotnie 
otrzymuje silny cios, skierowujący jego uwagę na nowe tory. 

Doskonałe są też portrety bohaterów zbiorowych - 
społeczeństw, grup społecznych, istot takich jak iony, które 
personifikują trendy i zagadnienia, niczym w dukajowskich 
„Czarnych Oceanach”. 

Za tym nagromadzeniem treści podąża mocna strona 
graficzna. Endo operując bardzo wyrazistą, miejscami 
niemal sterylną, hiperrealistyczną kreską wciąga nas w 
nieskończony świat z dużą siłą. Wrażenie robią projekty 
technologii, broni, miejsc, pietyzm oddania szczegółów, 
maestria projektów. Brutalność i bezkompromisowość scen 
walki, śmierci, fizyczności postaci, zarówno w scenach 
intymnych, w scenach cielesności, w ukazaniu choroby, 
słabości i starości - te obrazy mają niezwykłą siłę rażenia, 
niczym obecna w każdej chwili broń o różnej sile uderzają w 
odbiorcę, raniąc go, szarpiąc, denerwując, nakierowują. 

Mimo niezwykłości niektórych przedstawień, ich niezwykle 
silne zakorzenienie we współczesnej nauce - medycynie, 
fizyce, socjologii czy ekonomii, czytelnik nie ma wrażenia, że 
świat przedstawiony przekracza granice wiarygodności. Raz 
dokonane zawieszenie niewiary zostaje poszanowane i nie 
jest naciągane przez autora. 

„Eden” to dzieło epickie. Rozmachem dorównuje 
największym klasykom gatunku science-fiction. Na polu 
mangi nie ustępuje nawet takim gigantom jak „Akira”. 
Czasowa, geograficzna i zagadnieniowa objętość serii 
powoduje, że nie jest to lektura jednorazowa. Te 18 tomów. 



zajmujące dobre pół metra półki, to świat, do którego można 
wracać być może latami. Odwiedzać ponownie te same, 
doskonale znane, a jednak zawsze świeże miejsca - górskie 
ścieżki, sterylne laboratoryjne korytarze, brudne rozpustne 
ulice latynoskiej Ameryki, korytarze władzy Federacji i ONZ. 
Spotykać się ponownie ze wszystkimi postaciami - ze starym 
pułkownikiem, jego ponurym wychowankiem, z całą rodziną 
Ballardów, ze wszystkimi tymi ludźmi, którzy oddali swoje 
życie, czasem nieświadomie walcząc o wielką, finałową 
sprawę. 

O wielką sprawę, której finał pozostaje dla czytelnika 
niewiadomą. Jak w oryginalnej „Odysei Kosmicznej”, tak i tu 
sprawy się dokonują. Wszystkie wątki zostają zamknięte, 
wszystkie pytania dostają odpowiedzi. Poza jednym - jaki 
jest wynik sumy wszystkich tych zdarzeń. 

Na to pytanie każdy, czytając „Eden”, musi odpowiedzieć 
sobie sam. Endo zostawia czytelnika z dyspozycją niemal 
boską - oto, mając wszelkie potrzebne dane, niczym 
tworzący nowy świat bóg, ty możesz zdecydować, jaki on 
będzie. Co wyrośnie z posianego w ostatnim tomie nasienia. 

„Eden” to manga, której nieznajomość powinna być dla 
fanów gatunku wstydem i ujmą. 



Kto zabił Danę Anderson? 

Listopad 2009 


Dobra opowieść kryminalna, do tego z dreszczykiem, to coś, 
co na listopadowe wieczory nadaje się w sam raz. Dlatego 
sądzę, że polska edycja „Halloween Blues” pojawiła się w 
najbardziej odpowiednim momencie. 

Inspektor Forester to sympatyczny gliniarz o nieco 
melancholijnej powierzchowności. Ma szczęście czy też 
pecha pakować się zupełnie przez przypadek w różne 
podejrzane sprawy. Zaginione siostry, tajemnicze śmierci 
sprzed lat, sfingowane objawienia to dla niego chleb 
powszedni. 

Trudno jednak powiedzieć, że ma fascynującą pracę, gdy 
pozna się jego życie osobiste. Akcja serii zaczyna się 
bowiem w chwili, kiedy zapada wyrok uniewinniający w 
procesie inspektora. Zostaje on oczyszczony z zarzutu 
zamordowania własnej żony. Dany Andersson, znanej 
hollywoodzkiej aktorki. I chociaż przysięgli nie mają 
wątpliwości, to on sam, dobry glina, nie jest pewien, co tak 
naprawdę się wydarzyło - ma niepokojąco dużą lukę w 
pamięci przypadającą akurat na noc zabójstwa. 

Co gorsza, sama Dana też nie wie, czyją padła ofiarą... 
Zaraz, zaraz - powiecie - jak to, zamordowana nie wie... Tu 
właśnie wkraczamy w sferę opowieści z dreszczykiem. Duch 
Dany bowiem nie mogąc odejść spokojnie z tego świata, 
spędza cały swój czas w domu Foresterów, męcząc biednego 
wdowca wyrzutami, wybuchami zazdrości i niewybrednymi 
komentarzami, a gdy go nie ma - zajmuje się oglądaniem 
swoich starych filmów. 


Sami przyznacie, że mając przed sobą perspektywę powrotu 
do takiego domu, każdy normalny człowiek byłby 
usprawiedliwiony decydując się na ucieczkę w pracę. 
Szczególnie że śledztwa, których podejmuje się inspektor 
Forester, nie ustępują wiele jego życiu prywatnemu. 

W oryginale „HB” było serią składającą się z siedmiu 
albumów, która w wydaniu polskim została zebrana w jedno 
opasłe tomiszcze. Każdy z albumów to samodzielna 
opowieść: jedno konkretne śledztwo przeprowadzone od 
początku do końca. Motywami spinającymi całość są postać 
inspektora, duch jego żony oraz ramy opowieści - od 
procesu do ostatecznego wyjaśnienia zagadki morderstwa 
aktorki. Wyjaśnienia, którego nikt by się chyba nie 
spodziewał, chociaż pewne podpowiedzi autorzy zdradzają 
czytelnikowi już na samym początku. 

„Halloween Blues” to dzieło intrygujące. Choć porusza się w 
tak popularnej i niewyszukanej stylistyce, za jaką uchodzi 
kryminał i historie grozy, komiks ten potrafi zaskoczyć 
pozytywnie rozwiązaniami fabularnymi czy też ciekawymi 
zabiegami narracyjnymi. Ogromnym atutem jest 
umieszczenie wydarzeń w USA w latach 50. Przez cofnięcie 
akcji do czasu mniej stechnicyzowanego, bardziej dzikiego i 
romantycznego, udało się Mythicowi, scenarzyście, 
zniwelować dystans między naszym rzeczywistym światem a 
światem duchów i zdarzeń nieprawdopodobnych. 

Warstwie fabularnej nie ustępuje oprawa graficzna 
stworzona przez naszych rodaków. Autorem rysunków jest 
Zbigniew Kasprzak, rysownik od prawie dwóch dekad 
mieszkający i tworzący w Belgii, polskiemu czytelnikowi 
znany chociażby z serii „Yans”, którą przejął od Rosińskiego. 
Wysoce realistyczna, dokładna i ekspresyjna kreska to atuty 
tego albumu. Niektóre maniery rysownika przywodzą na 
myśl Milo Manarę, szczególnie że nie brak scen, w których 
piękne kobiety mają okazję na chwilę zaprezentować swoje 



wdzięki, gdyż inspektor, narażony na ataki zazdrości ze 
strony ducha, bynajmniej nie jest w tej kwestii niewinny. 
Doskonale oddany jest też malowniczy klimat Ameryki 
późnych lat 50., który świetnie prezentuje się na kartach 
komiksu. 

Oprawą kolorystyczną zajęła się żona rysownika, Grażyna 
Kasprzak - prawdziwa profesjonalistka w tej dziedzinie. 
Dzięki kobiecemu wyczuciu smaku kolory nie przytłaczają 
oprawy graficznej, lecz umiejętnie ją uzupełniają, 
wydobywając najlepsze elementy kreski. 

„Halloween Blues” ze względu na swoją objętość, twardą 
oprawę oraz doskonały papier różni się ceną od przeciętnych 
albumów. Warto go jednak mieć. Jest bowiem doskonałym 
przykładem na to, że sztuka popularna może być 
jednocześnie sztuką wielką. 



Opowieści z chmuromorza 

Grudzień 2009 


„Plastikowy maluch” to taka dość śmieszna sprawa jest. 
Byłem w latach dziewięćdziesiątych wielkim fanem 
Urushihary, ba, nadal mam dwa artbooki (tak, chodzi o 
cycki, nie ukrywam), które stoją sobie na moim komiksowym 
regale. 

Ale, ponieważ odpadłem na parę lat od czytania komiksów, 
to „Plastic Little" jakoś przegapiłem i uzupełniłem dopiero 
niedawno. 

Sam scenariusz jest raczej prosty, ot, załoga łodzi, w 
zasadzie podwodnej, polująca na zwierzęta. Takie 
fantastyczne safari, bo pływają w morzu chmur, a nie wody 
(chociaż, po prawdzie, Chmuromorze od zwykłego różni się 
tylko tym, że jest z chmur i jest bardziej przerażające; 
niczym więcej), łapiąc chmurowe rekiny, chmurowe 
płaszczki i chmurowe orki. Co jest zdaniem cholernie 
niebezpiecznym. Tak dramatycznie niebezpiecznym, że 
ojciec głównej bohaterki przypłacił to życiem. 

Manga składa się z kilku epizodów, połączonych jedynie 
postaciami bohaterów. Jednocześnie z mangą wyszło w 
Japonii anime, które rozwijało trochę inne wątki - próżno w 
tomiku szukać na przykład Elizy, wokół której kręciła się 
animacja. 

Nowelki, składające się na ten tomik są prostą, 
intelektualnie niewymagającą sensacją, okraszoną 
ogromnymi ilościami cycków, które są tam wrzucone same 
dla siebie. No wiecie, Łowcy Rzadkich Okazów mają takie 
specjalne super kombinezony, zakładane na nagie ciało. 


więc śpią także nago i w ogóle. No i plus splashe tytułowe z 
cyckami. 

Nie mam nic przeciw cyckom, szczególnie, że Urushihara 
rysuje je świetnie, ale poza tym „Plastic Little” jest poniżej 
przeciętnej. Klisze fabularne, brednie w stylu „jeden facet 
rozwala pistoletem największą mafię planety, plus bierze ze 
sobą zupełnie zieloną dziewczynę, bo tak i wychodzą z tego 
bez szwanku” i inne rzeczy. Te historie rozczarowują, jeśli 
czytelnik oczekuje czegoś więcej niż sensacyjna nawalanka, 
emocje na poziomie filmów z Seagalem no i cycki. 

Wygląda na to, że pewne rzeczy nie wytrzymują próby 
czasu. Co podobało mi się kilkanaście lat temu, teraz już jest 
tylko sentymentalną lekturką na kilka chwil, którą przelatuję 
pędem i niestety zapominam. A szkoda. W końcu z takim 
potencjałem rysowniczym można było pocisnąć naprawdę 
fajną, dobrą historię. Tylko chyba scenariusza zabrakło. 

A cyckami, nawet tak dużymi, jak ma Mei, nie każdą jednak 
dziurę załatać się da. 



Czas przegranych 

Grudzień 2009 


Koszmarny los nastolatka to wdzięczny temat dla 
popkultury. Straszliwe męki okresu dorastania, szkolny 
horror, towarzyski terror, rodzinna katastrofa - wszystko to 
rzeczy malownicze. Poświęca się im więc dużo 
powierzchownej uwagi w kulturze masowej. Niezasłużonej 
zresztą. 

Szkoda, że równie wiele uwagi nie poświęca się okresowi 
nadchodzącemu bezpośrednio potem, a o wiele 
ważniejszemu i rzutującemu na całą resztę ludzkiego życia. 
Jaki bowiem moment jest ważniejszy, niż wchodzenie w 
dorosłość - studia, pierwsza praca, pierwszy dom, pierwsze 
poważne związki i tworzenie swojego miejsca w sieci 
społecznych powiązań. Sam do dziś pamiętam okres, który z 
jednej strony był jedną, wielką, malowniczą i sentymentalnie 
wspominaną imprezą, z drugiej jednak był przebijającym się 
nawet przez dym i opary alkoholu horrorem, składającym się 
z rachunków, braku pracy i wielu innych równie gównianych 
elementów. 

Sądzę, że wchodzenie w dorosłość i uzyskiwanie 
samodzielności nigdy nie było łatwe; w obecnej dobie nic się 
zresztą nie zmieniło - w świecie zatraconym w pogoni za 
pieniądzem, sukcesem i równaniem do arbitralnie 
absurdalnych standardów zgubić się może każdy dorosły, 
nawet ten „zaprawiony w bojach”. 

A co dopiero grupa dwudziestokilkuletnich przyjaciół, 
życiowych żółtodziobów. O takich właśnie zmaganiach z 
materią świata opowiada nominowany do Eisnera i Harveya 
„Solanin” autorstwa Inio Asano. 


Taneda i Mei to para od niedawna mieszkająca razem. Ona 
ma nudną pracę w biurze, on dorabia jako kurier. On 
chciałby zostać muzykiem, ona - sama nie wie. Ona rzuca 
pracę, on - nie wie co zrobić z tym fantem. Sam chciałby 
rzucić. Zresztą nawet to robi, ale jakoś bez przekonania 
chyba. Mota się chłopak, jego panna zresztą mota się nie 
mniej, jedynie trochę spokojniej. 

W pewnej chwili orientują się, że życie biegnie obok a czas 
cieknie im przez palce. Jedynym punktem odniesienia tej 
popadającej w bezcelowość egzystencji jest grupa 
przyjaciół, grających razem z Tanedą w amatorskim zespole. 
Chociaż ich także trudno byłoby uznać za dobrze radzących 
sobie w życiu. Wieczny student, nadwaga i kozia bródka, 
romansujący z młodszymi koleżankami mimo pozostawania 
w stałym związku i nieudaczny ekspedient, pracujący w 
aptece swojego ojca i gadający do reklamowej figurki żaby 
leszcz, któremu czasem w przebłysku uda się zrobić dobry 
uczynek - to nie są poważni, współcześni mężczyźni. To 
jakieś współczesne poważne pośmiewisko. Najgorsze jest to, 
że tak wygląda prawdziwy świat, a wizerunek, jakiemu 
hołdujemy to tylko pobożne medialne (nawet nie) życzenie, 
którym można sobie wytrzeć dupę. 

Tych trzech młodych mężczyzn i dwie dziewczyny to 
doskonały przekrój przez współczesne młode pokolenie 
japońskie. Ale chyba nie tylko japońskie, bo problemy 
bohaterów „Solanina” są w zasadzie tożsame z wieloma 
kłopotami, z którymi borykał się każdy z nas na początku 
swojej drogi ku samodzielności. Takie trywialne sprawy jak 
brak szmalu na papierosy, nienawiść do pracy, brak 
poczucia jakiegokolwiek sensu w tym, co się robi, brak 
celów, pozorny brak perspektyw - na pewnym etapie każdy 
na to musi cierpieć. 

To właśnie siłą tej opowieści - jej uniwersalność. Asano, sam 
dwudziestokilkulatek, celnie i błyskotliwie portretuje swoje 



pokolenie, współczesnych sobie młodych, zagubionych w 
dżungli dorosłości. Świetnie naszkicowane sylwetki 
bohaterów, niewymuszony humor, okraszający nie zawsze 
wesołe perypetie - to kolejne atuty tej mangi. 

Lekka, pełna polotu kreska, bardzo delikatna i szczegółowa, 
pełna detali i smaczków w tle, dodaje opowieści dodatkowej 
lekkości i sprawia, że czyta się ją z prawdziwą 
przyjemnością. Z jednej strony trochę uproszczone postacie 
bohaterów jadące cienką kreską z shojo, z drugiej pełne 
przepychu wykończenie, tła kipiące detalami, drobne 
smaczki, wszystko dopracowane. Uproszczenie postaci 
zresztą wychodzi im na dobre - niczym w karykaturze 
wydobywa mimikę, wydobywa charakter, sprawia też, że 
łatwiej nam się zaprzyjaźnić z całym tym towarzystwem. 

W zasadzie główną wadą wydanego przez Hanami tomu jest 
to, że jest to tylko połowa dwutomowej opowieści. Na jej 
drugą część przyjdzie nam czekać aż do lutego. A ciężko jest 
wyczekać, gdy Taneda leży, patrząc z nieobecnym 
uśmiechem w niebo, lecz nie wiemy - czy je jeszcze widzi? 



Zero graniaste 

Grudzień 2009 


Sam Kieth to twórca w Polsce bardzo mało znany, a szkoda. 

Autor dość głośnego swego czasu „Batman: Secrets” z 
Jokerem i medialnymi hienami w roli głównej, znany jest 
najbardziej z niezwykłej serii „the Maxx'', która jest w 
zasadzie kwintesencją jego twórczości. Ma zresztą na koncie 
naprawdę imponujący dorobek, współpracę z wieloma 
uznanymi scenarzystami i jest ogólnie dość świetny. 

Rysunki Kietha są niezwykłe - surrealistyczne, 
przerysowane, przegięte. Wszystko w jego twórczości jest 
przesadzone, wykrzywione. Kreska, ostra, 

bezkompromisowa, wpadająca w surrealistyczną karykaturę, 
a jednocześnie bardzo dokładna i wyrazista, często w 
obrębie jednego kadru skacząca od przerysowanej 
halucynacji do hiperrealizmu to jego firmowy popis, jeżeli 
ma szczęście pracować z dobrym kolorystą, takim jak 
Sinclair czy Oliff, efektem jest prawdziwa wizualna orgia. 

Można mieć natomiast różne zdanie na temat zdolności 
scenopisarskich Kietha. W zasadzie, jak przy każdym dziele, 
jest to kwestia gustu. Często jego scenariusze mogą zdawać 
się powierzchowne; zdarza się, że doskonałe pomysły 
realizowane są nie do końca w przemyślany sposób. Z 
drugiej strony to, co dla jednych jest wadą, dla innych bywa 
atutem - w zasadzie w przypadku takiego twórcy jest to 
sytuacja „love it or leave it”. 

„Zero Girl”, znajdująca się w zapowiedziach pewnego 
słynnego z zapowiedzi polskiego wydawnictwa, należy do 
komiksów, które łatwo mogą wzbudzać obawy w 
potencjalnym czytelniku. Przede wszystkim mamy tu 


pomieszanie liceum, teen angstu i całej tej reszty z rzeczami 
nadprzyrodzonymi. Historia uczy nas, że to musi się 
skończyć katastrofą. Albo powstają pompatyczne 
mimowolne parodie, jak „Buffy”, albo kubły wyrzyganych 
bredni w stylu „Zmierzchu”, którymi szkoda sobie dupę 
podetrzeć. 

Na szczęście w „zerowej” nie ma ani błyszczących i 
pomarszczonych jak Klingoni wampirów, ani w zasadzie nic z 
żadnej popkulturowej mitologii (chociaż mini-seria „Scratch” 
w której Batman spotykał młodocianego wilkołaka całkiem 
się Kiethowi udała). Główna bohaterka, chuda brzydula 
wyglądająca jak ofiara napadnięta przez ciuchland, ma 
dziwne wizje i zdolności. Wydaje jej się, że ze wszystkich 
stron chcą na nią napaść kwadraty. A gdy się zawstydzi, jej 
stopy robią się mokre. Ale nie, nie poci się. Po prostu ze stóp 
tryska jej kubeł wody. 

Jedyną osobą, która zdaje się jej wierzyć, jest szkolny 
psycholog. Frajer i niedojrzały emocjonalnie dupek, który 
lubi licealne lolitki. One zresztą lecą na niego. Widząca 
kwadraty i koła Amy nie odbiega tu od standardów, przez co 
naraża się na zazdrość dziewczyn ze szkoły. Nie dość, że 
chcą ją napaść (wręcz dopaść), wszystkie kanciaste 
przedmioty, to jeszcze wiecznie flekują ją lafiryndy z własnej 
budy. A komuś, kto sypia pod ławką na szkolnym dziedzińcu 
naprawdę nie jest to potrzebne do szczęścia... 

I o ile niedorobiony terapeuta tylko udaje, że wierzy 
skołatanej licealistce, mając tajny plan wciśnięcia jej w 
różowe bikini z falbankami, to zaczyna naprawdę jej wierzyć, 
gdy ofiarami kwadratowej wojny padają nie tylko szkolne 
suki, ale także dyrektorka i parę innych osób. 

Brzmi to wszystko dość absurdalnie, ale wbrew pozorom 
historia jest spójna, wydarzenia trzymają się kupy, ciągi 
przyczynowo-skutkowe działają. Niewiarygodne, ale 



prawdziwe. O ile oczywiście jesteśmy skłonni uwierzyć w 
wojnę kwadratów z kółkami. A warto, bo dodatkowym 
atutem jest zakończenie - zupełnie nieoczekiwane, całkiem 
na poważnie i w innym tonie niż poprzedzająca historia. 

„Zero Girl” to może nie jest światowa ekstraklasa. Może 
nawet trzeba być fanem Kietha. Ale na pewno dobrze, że 
wreszcie coś tego autora wyjdzie w Polsce i masy będą 
mogły się z nim szerzej zapoznać. 



Celem życia iest przyjemność 

Grudzień 2009 


Filozofowie antyczni kojarzą nam się obecnie raczej jako 
postacie spokojne i eteryczne. I chociaż świadectwa 
historyczne nie szczędzą nam co gwałtowniejszych 
epizodów z życia tego czy owego mędrca, to jednak powaga 
jest pierwszym skojarzeniem. 

Ale nie dla Messnera-Loebsa, który popełnił prześwietny, 
parodystyczny cykl, którego bohaterem jest Epikur (oraz 
jego przyjaciele filozofowie, a także różne inne znane 
postacie świata antycznego). Był to jeden z mniej znanych 
filozofów, ale obracał się w końcu w tzw. „kręgach”, więc na 
kartach tego komiksu spotkamy i Platona, i Sokratesa, i 
Arystotelesa. A także wiele innych postaci, jak Homera, 
Ezopa, no i całą bandę bogów. W końcu Ateny były w 
tamtych latach kulturalnym centrum obszaru 
śródziemnomorskiego. 

„Epicurus the Sagę” to pełna rozmachu parodia, która nie 
oszczędza nikogo i niczego. Autor bezlitośnie rozprawia się z 
filozofami i ich światopoglądem portretując ich prawie bez 
wyjątku negatywnie. Stwierdzenie, że jedzie po nich jak po 
burej suce byłoby całkiem na miejscu. Sokrates to zadufany 
w sobie megaloman, Arystoteles to pyszałkowaty kretyn, a 
Platon to sympatyczny ale gapiowaty prostaczek. Jeszcze 
gorzej obrywają inni wielcy antycznej kultury, a najbardziej 
poniżony zostaje Aleksander Wielki, przedstawiony jako 
biegający z gołym tyłkiem, obdarty, pyskaty gówniarz, 
bredzący w kółko o pijaństwie i plądrowaniu, prawdziwy 
głupi mały skurwiel. Ironiczne, wręcz momentami szydzące 
spojrzenie pełne jest jednak humoru inteligentnego i 
wciągającego czytelnika w pewnego rodzaju grę konwencją. 


Cztery opowieści składające się na ten tom to karykatura, 
odbrązowione do granic sensu spojrzenie na często 
gloryfikowaną kulturę i społeczeństwo antyczne; to 
karykatura, ale przecież, mierzone miarą współczesną, były 
to czasy prymitywne, kołtuńskie, społecznie 
niesprawiedliwe; wielkie, ale jednak dla współczesnego 
oparte na nie dających się zaakceptować podstawach. 

Schemat karykaturalnego ujęcia doskonale przeniesiony jest 
ze scenariusza w oprawę graficzną, którą zajął się Sam 
Kieth. Jest to twórca w Polsce mało znany (krótka seria z 
Mandragory, „Sandman” oraz wydana niedawno „Zero Girl” 
praktycznie zamykają jego publikacje w kraju nad Wisłą). 
Znany jest z charakterystycznej kreski, pełnej 
surrealistycznej, niepohamowanej energii, miejscami 
wynaturzonej. 

W „Epicurusie” Kieth odchodzi nieco od swojego 
surrealistycznego, ekspresj on i stycznego stylu bardziej w 
stronę karykatury właśnie. Jego prace przywodzą na myśl 
Murata Younga czy, momentami, wręcz George'a Herrimana. 
Dzięki temu zaprezentowane postacie zyskują charakter; 
przedstawienie w tej formie świetnie koreluje z warstwą 
scenariuszową. Nawet kompletnie groteskowe postacie 
drugoplanowe komponują się idealnie z treścią opowieści. 

Na zbiorcze wydanie składają się trzy publikowane 
wcześniej oraz jedna premierowa historia. Dowiemy się z 
nich, jak to naprawdę było z Korą, która pokochała Hades; ile 
mniej więcej miał kochanek Zeus oraz jak bardzo 
nadopiekuńczy był ojciec Ledy; poznamy tajniki kierowania 
rydwanem słońca; dowiemy się także wreszcie, jak to było 
naprawdę pod Troją. Wiadomo w końcu, że Homer to stary 
łgarz, który napisałby każdą bzdurę, byle zdobyć publikę i 
poklask. 



„Epicurus the Sagę” to srogi bat na filozofów. Autor, 
zdawałoby się, depcze ich i opluwa. Ale robi to jednak z 
pewnym wdziękiem i rodzajem czułości. Spoglądając na 
antyk z perspektywy XX wieku jest trochę jak patrzący z 
przymrużeniem oka starszy brat, opowiadający zabawne 
dykteryjki o młodszym rodzeństwie. 

Należy zresztą uwierzyć samemu Epikurowi, twierdzącemu, 
że przyjemność jest celem życia. Obcowanie z tym 
komiksem pozwala na wiele chwil niewymuszonej, radosnej 
przyjemności. 



8 mgnień Edo 

Styczeń 2010 


Pozycje z wydawnictwa Hanami to praktycznie zawsze 
pewniaki. Przemyślany dobór autorów i prezentacja pozycji z 
zaniedbanego przez innych polskich wydawców mangi nurtu 
gekiga zapewnia doskonałą lekturę na wysokim poziomie. 
Małżeństwo Bolałków nie waha się także sięgać po rzeczy 
niecodzienne, do których z pewnością należą wydane 
niedawno „Dwie Poduszki” autorstwa Hinako Sugiury. 

Opowieści z tego tomu rozgrywają się w okresie Edo. Były to 
trwające dwa i pół stulecia okresy rządów szogunatu 
Tokugawów. Dla Japonii był to okres pełnej izolacji od świata 
zewnętrznego, nie wpuszczano cudzoziemców, broniono się 
przed wpływami chrześcijańskimi. Rozkwitała za to kultura 
japońska, popularny był teatr, malarstwo, formowała się 
kultura miejska i żołnierska kultura samurajów, powiększały 
się miasta, a w początkowym okresie nastąpił silny wzrost 
gospodarczy. 

W tych właśnie czasach rozgrywają się opowieści z tomu 
„Dwie Poduszki”. I, o ile opowieści historyczne nie są niczym 
niezwykłym (samo Hanami wydało chociażby „Księgę 
Wiatru” i „Japan”), to Hinako Sugiura wprowadza nas w 
kulturę mieszczańską i samurajską. Przemierzamy miasta i 
drogi Japonii Edo w towarzystwie wojowników, kupców, gejsz 
i mieszczan, poznajemy rozterki uwikłanych w konwenanse 
młodych ludzi, honorowe dylematy wiernych szogunowi 
milicjantów, dowiadujemy się o bogatej kulturze przesądów, 
którym hołdowali nie tylko prości ludzie. 

Wszystko to sprawia, że naszym oczom ukazuje się Japonia 
niezwykła, żywa, Japonia codzienna, prosta, momentami dla 
czytelnika europejskiego kompletnie niepojęta, bo 


nieprzefiltrowana przez pryzmat zachodniego widzenia. To 
nie jest serial „Szogun” ani film z Tomem Cruisem, to Kraj 
Kwitnącej Wiśni taki, jakim był dwie epoki temu. 

Już samo to wystarczy, aby uznać „Dwie Poduszki” za zbiór 
ze wszech miar godny uwagi. Tymczasem to tylko jedna 
niespodzianka, drugą bowiem jest oprawa graficzna, 
niepodobna do niczego, do czego mogli nas przyzwyczaić 
współcześni japońscy twórcy sztuki sekwencyjnej. 

Autorka bowiem zastosowała daleko idącą stylizację. 
Poszczególne opowieści narysowane są kilkoma stylami, 
nawiązującymi do dominujących trendów w grafice z czasu, 
w którym się rozgrywają. Mimo pewnych mangowych 
rozwiązań, te kadry wypełniają sceny rodem z ukiyo e czy 
kibuyoshi. Jest to rzecz absolutnie niecodzienna. Zdaję sobie 
sprawę, że dla wielu miłośników komiksu może to być w 
pierwszej chwili przeszkoda, ale ja osobiście błyskawicznie 
wszedłem w tak zaprezentowany świat, kojarzący się 
jednoznacznie z dalekowschodnimi, delikatnymi rycinami, 
przedstawiającymi obcą nam krainę. 

„Dwie Poduszki” to bardzo udany zbiór. Opowiadania toczą 
się spokojnym rytmem, ale nie są pozbawione akcji. 
Prezentują przekrój przez społeczeństwo Edo, sięgają także 
bliżej współczesności, ocierają się o problemy i zagadnienia, 
których istnienia Europejczyk by nie podejrzewał. 

To nie tylko doskonała komiksowa lektura, to także świetna 
lektura historyczna i kulturowa. Warto po nią sięgnąć. 



Narysowałem to miejsce 

Luty 2010 


Są takie opowieści, które zostają w nas na całe życie. Piękne 
historie ukryte w przebraniu baśni, które poznajemy jako 
dzieci i ze zdziwieniem odkrywamy ponownie po latach, 
mając ich kilkanaście czy kilkadziesiąt. Zagłębiamy się 
wtedy w opowieść, ze zdziwieniem odkrywając ją na nowo, 
patrząc na nią innym, świeżym spojrzeniem, mając inny 
punkt widzenia, inne doświadczenia, przez które filtrujemy 
dobrze znany nam świat przedstawiony. 

Bez wątpienia do takich historii należy najsłynniejsza 
książka francuskiego lotnika Antoine'a de Saint-Exupery'ego 
o małym chłopcu, który w chłodzie pustynnej nocy patrzył w 
gwiazdy, z lękiem myśląc o efemerycznym kwiecie, który 
zostawił na swojej małej, odkrytej przez ubranego w 
śmieszny strój astronoma, planetce. 

„Mały Książę” od czasu swojej pierwszej publikacji (rok 
przed owianą przez wiele lat tajemnicą śmiercią autora) 
rozbudzał wyobraźnię kolejnych pokoleń czytelników w 
każdym wieku. Słuchając tej niezwykłej baśni, najpierw 
czytanej mi przez matkę, wyobrażałem sobie małego 
panicza w butach z ostrogami i pelerynie wykopującego 
pędy straszliwych baobabów. Śmiałem się z naiwnej prostoty 
lisa, którego głęboka mądrość dotarła do mnie dopiero wiele 
lat później. Zastanawiałem się nad motywami Róży - 
kapryśnej, niezbyt mądrej istoty, której istnienie gdzieś w 
otchłani kosmosu było równie fascynujące co ulotne. 

Z pewnością do oryginału książkowego sięgnę jeszcze wiele 
razy i sam chętnie tę przepiękną baśń przeczytam za chwilę 
swojej córce, która potrafi już z dziecięcą ciekawością 


śledzić co wieczór przygody literackich bohaterów Tove 
Jansson. 

Chętnie wrócę do „Małego Księcia”, tym bardziej że właśnie 
wydawnictwo „Znak” wydało komiks, który można śmiało 
uznać za przełomowy. Wielki i piękny hołd dla geniuszu 
pisarza. 

Joann Sfar, także w Polsce, gdzie wyszło niewiele jego 
albumów, cieszy się zasłużoną estymą. Trafny obserwator 
świata, świetny narrator, a przecie wszystkim posługujący się 
nastrojową, oniryczną kreską ilustrator swoich opowieści, dał 
się poznać czytelnikom znad Wisły za sprawą takich historii 
jak „Kot Rabina”, „Mały świat Golema” czy nowelka ze zbioru 
„Japonia widziana oczami 20 autorów”. Tym razem francuski 
autor sięgnął do klasyki i przełożył na język komiksu 
„Małego Księcia”. 

Translacja dzieła na inne medium jest zawsze 
przedsięwzięciem niezwykle trudnym i ryzykownym. Można 
wyliczyć wiele przykładów, szczególnie książek 
przenoszonych na ekran, gdzie nawet te uznane ekranizacje 
są często bardziej osobnymi dziełami niż adaptacjami 
literackiego oryginału. Podobnie jak przekłady - wierne, nie 
zawsze są piękne... 

Pomysł stworzenia komiksu na podstawie opowieści 
Antoine'a de Saint-Exupery'ego wydaje się tym bardziej 
karkołomny, że przecież każdy pamięta ilustracje z książki - 
jak można by zapomnieć planetę rozsadzoną korzeniami, 
pudełko z barankiem, klosz Róży czy niezwykłego, równie 
pokracznego co uroczego Lisa? Z nastawieniem pełnym 
rezerwy sięgnąłem więc po nowo wydany album. 

Muszę przyznać, że pierwsze wrażenie jest pozytywne: 
świetny papier, doskonała jakość druku, do tego duży, 
albumowy format - rozmiar w wypadku dzieła wizualnego 
bądź co bądź znacząco wpływa na odbiór. Autor dokonał 



rzeczy karkołomnej, a jednocześnie w swojej prostocie 
genialnej. Sfar bowiem nie adaptował tekstu oryginalnego. 
Dokonując jedynie bardzo niewielu małych i zawsze 
uzasadnionych skrótów, wykorzystał tekst oryginalny. Słowa 
de Saint-Exupery'ego posłużyły za narrację i dialogi w tej 
ilustrowanej wersji baśni. Nie mamy więc do czynienia z 
modyfikacją, a raczej z rozwinięciem, dopełnieniem. To, co 
było jedynie zasygnalizowane ilustracjami, zostało 
przedstawione drobiazgowo, odtworzone na podstawie 
tekstu, wyobrażone w całości. I jednocześnie wyobrażone na 
nowo. 

Ilustracje Sfara są reinterpretacją. Czerpie on garściami z 
oryginalnych rysunków, ale przetwarza je po swojemu, 
nadając postaciom, przedmiotom i miejscom właściwy 
swojemu stylowi oniryczny sznyt, surrealistyczne piętno, 
znamię pochodzenia z magicznej, obcej krainy, do której 
Sfar zaprasza innych za pośrednictwem swoich komiksów. 

Mamy więc Różę w nowej, całkiem antropomorficznej 
postaci, wiotką istotkę przypominającą kwietną wróżkę. 
Mamy w tym albumie całkiem nowego Lisa, wzorowanego 
mocno na oryginale, a jednak zupełnie innego, 
zaprojektowanego z innym zamysłem, innym błyskiem w 
oku. Mamy też coś, co zarówno mnie, jak i kilkoro moich 
znajomych, którzy sięgnęli po ten album, początkowo 
zaskoczyło - w komiksie pojawia się narrator. Człowieczek 
trochę nijaki, trochę nieciekawy, zupełnie nie-bohaterski, 
nie-romantyczny, nie-wspaniały pilot, ze smutkiem na 
zmęczonej twarzy, ale mimo pragnienia i katastrofalnej 
sytuacji uśmiechający się do zupełnie nowego Małego 
Księcia, niewinnego dziecka o wielkich, pełnych zdumienia i 
ciekawości oczach. 

„Mały Książę” Sfara to komiks niezwykły, to pomost, 
przerzucony pomiędzy sztukami wizualnymi a literaturą, 
najwspanialszy przykład siły medium, które potrafi łączyć 



słowo z obrazem. Niezwykła przygoda nie tylko dla tych, 
którzy znają i cenią literacki pierwowzór. Śmiało może po 
niego sięgnąć także czytelnik, który książki de Saint- 
Exupery'ego nie czytał - Sfar udowadnia tym dziełem swoją 
wielkość jako artysty, wyczucie, doskonały warsztat i 
intuicję. W rękach wybitnego twórcy coś, co miało wszelkie 
szanse okazać się spektakularną katastrofą, okazuje się 
spektakularnym osiągnięciem. 



Alicja po drugiej stronie kadru 

Marzec 2010 


Adaptacje adaptacji to prosta droga do katastrofy. 

Komiksowa adaptacja filmu, który jest rozwinięciem wątków 
popularnej książki jest drogą w dodatku wysłaną różami, 
szczególnie, że film Burtona jest co najwyżej osadzonym w 
realiach hołdem dla Alicji, zaś adaptacje komiksowe to 
zwykle gnioty wytłoczone aby podbić sprzedaż. 

No i cóż, skłamałbym, gdyby powiedział, że disneyowski 
komiksik to arcydzieło, ale nie jest tak strasznie. Nawet jest 
całkiem dobrze, o ile nie jest się uprawiającym mentalną 
masturbację twardogłowym fanem czy to komiksu jako 
takiego, czy to pierwowzorów tego konkretnego. Pominę 
także zależność między ekranizacją, a pierwowzorem, bo 
ona nie gra tu dużej roli, a jest tematem na zupełnie osobny 
tekst. 

Za niecałe 7 złotych (akcja „Tęsknię za tobą, dawny czasie" 
dostaje orgazmu na samą myśl) dostajemy 
kilkudziesięciostronicową gazetkę. No właśnie. Bo to jest 
takie pisemko - żeby miało chociaż okładki z kartonu, to 
byłby album, ale tak to poligraficznie gazeta - gazetowy, 
chociaż dobry papier, gazetowa okładka, spory (bodajże A4) 
format. Nie odstręcza to jednak - bo mimo wszystko jakość 
wydania jest przyzwoita, grają tylko moje przyzwyczajenia. 

Od strony oprawy graficznej jest to ewidentnie bardzo 
szybka robota, przypominająca zaawansowany storyboard. 
Ale jeśli ktoś lubi takie klimaty graficzne jak na przykład 
„Witch", to to wchodzi bezboleśnie. Oprawą zajęli się Włosi i 
to gdzieś tam widać w kresce, w sposobie obróbki - to są te 
same klimaty, co nowe rzeczy ze stajni Disneya, tu nie ma 


niespodzianek. Oczywiście drażnić będą masywnie 
komputerowe kolory oraz pójście na łatwiznę, które nazywa 
się „standardowe pędzle z kształtami z Photoshopa”, ale na 
to spuśćmy zasłonę milczenia. 

Scenariusz przełożony jest w sposób sensowny i strawny, nie 
ma kłopotów z czytaniem, nie ma też problemu z 
połapaniem się co i jak, gdy nie widziało się filmu. Zostaje 
jedynie poczucie, że sama ta historia jest jakaś taka... Taka 
sobie? Nijaka? Że ten hołd dla Alicji, to nie jest nic 
szczególnego. Oczywiście mówimy tu o adaptacji - film, 
wiadomo, może wzbudzać zupełnie inne odczucia. 

Prócz samego komiksu w gazetce mamy też „making of' 
czyli krok po kroku opis, jak powstawała adaptacja. Dla mnie 
nudny - bo ani nie bawią mnie szkice postaci, ani nie żądam 
wiedzy (bo mam), jak się komiksy robi (rysuje, inkuje, 
koloruje) ale dla laika na pewno ciekawy, chociaż dość skąpy 
i wąski - prócz prac nad adaptacją nic tam nie ma. 

Dobrze, że ten komiks wyszedł. On nie jest dla nas, tylko dla 
zwykłych ludzi. Ale dla nich będzie w sam raz, zapewni 
rozrywkę i może zachęci do sięgnięcia po jeszcze jakiś 
komiks? No i jest to tani zeszyt. A tego przecenić się nie da! 



Dziękuję ci, Inio 

Marzec 2010 


Pisząc o pierwszej części „Solanina” Inio Asano wyraziłem 
pewną irytację długością oczekiwania na kontynuację. 
Trudno się zresztą dziwić, gdyż autor zostawił czytelnika w 
napiętym oczekiwaniu - co widzi Naru? 

Wiem już, że Naru widzi swoje wspomnienia. Wiem też, że 
warto było na drugi tom poczekać, chociaż oczekiwałem 
chyba trochę innego rozwiązania. Kiedy jednak przeglądam 
ponownie drugiego „Solanina”, dochodzę do wniosku, że 
można było łatwo popaść z straszny banał i sztampę; i 
Asano się o te dwa zjawiska bardzo niebezpiecznie otarł - 
dał radę, ale szczerze przyznam, miałem trochę mieszanych 
uczuć. 

Od strony graficznej ten tom mnie nie zaskoczył - wciąż ta 
sama, trochę odchodząca od japońskich standardów kreska, 
precyzyjna, bogata i pełna ekspresji. Zmienia się za to 
całkiem ton opowieści. Gdzieś na bok odsuwają się trochę 
sprawy społeczne, praca, obowiązki, cele życiowe - za to 
pojawiają się z większą siłą kwestie relacji międzyludzkich. 

Centralną postacią tego tomu jest Mei, dziewczyna Naru. 
Dzięki jej wspomnieniom poznajemy obie te postacie nieco 
lepiej, dokładniej, mamy intymny wgląd w ich związek - jego 
tworzenie, umacnianie. Opisywanie takich relacji to śliski 
grunt i wielu lepszych poległo, próbując oddać to, co 
nieuchwytne, co w związku między dwojgiem ludzi widoczne 
jest zwykle wyłącznie dla samych zainteresowanych - dla 
reszty stanowi banalne przerysowanie. Tak, jak piękny jest 
zachód słońca w letni wieczór nad jeziorem, tak większość 
przedstawiających go obrazów jest świadectwem jak nisko 
sztuka potrafi upaść. 


Asano, twórca najwyraźniej wrażliwy, dobry obserwator, jest 
dodatkowo świetnym erudytą - potrafi więc te pozornie 
banalne dla odbiorcy treści przemycić pod warstwą akcji, 
ubrać je w marzycielskie retrospekcje i zestawić ze 
współczesnymi uczuciami całej paczki przyjaciół. Decydując 
się na sentymentalną podróż w przeszłość, buduje 
fundament, na którym opiera swoje zakończenie opowieści. 

Ciężko jest napisać dobrze tę recenzję bez zdradzania 
kluczowej kwestii. Mogę jedynie powiedzieć, że Asano 
kierując losami Mei i jej przyjaciół postawił w swojej mandze 
na siłę uczuć, na siłę marzeń, na siłę dążenia do założonego 
celu, na siłę, jaką daje wierność sobie i swoim ideałom. 
Wyrazem tych tendencji jest pracownik firmy fonograficznej, 
który po spotkaniu z Naru postanawia porzucić pozycję 
trutnia i wrócić do tego, co zawsze lubił - ryzykując w 
zasadzie wszystko. 

Drugi tom „Solanina” to gęsty tygiel uczuć - także tych 
dotąd skrywanych, zakłamywanych, odpychanych - grupa 
otwiera się na nowe horyzonty, połączona wspólnymi 
wydarzeniami - otwiera się na siebie, na dorosłość, która 
nieubłaganie nadeszła i nakreśla ramy konfrontacji ze 
światem. Nie jest to ani walna bitwa, ani wieczna 
partyzancka wojna - to tylko drobne potyczki z dorosłością, 
które mają zapewnić im poczucie spełnienia, zadowolenia; 
to kompromis między tym, czego Mei mogłaby pragnąć, a 
tym, co, w jej mniemaniu, należałoby zrobić. 

Pokazując w sposób prosty, bez podniosłości i patosu osobę 
pogodzoną ze światem i świadomie rezygnującą z buntu, 
Asano z tego kompromisu, który powinniśmy w pierwszej 
chwili uznać za porażkę - paradoksalnie czyni zwycięstwo. 
Operując banalnym w gruncie rzeczy rozwiązaniem 
scenariuszowym, ukazuje nam to, co naprawdę się liczy, a co 
jest ukryte głębiej, pod pretekstową w tym momencie akcją. 



„Solanin” to doskonała współczesna powieść obyczajowa. 
Dostosowana do naszych czasów, nastrojona na wrażliwość 
dzisiejszych młodych ludzi - mówi językiem prostym, ale nie 
prostackim, pokazuje sprawy pozornie tylko przyziemne, a w 
rzeczywistości najważniejsze w życiu każdego - nie tylko 
tych, którzy dopiero w dorosłość wchodzą. Bo czytając 
Solanina uświadomiłem sobie, o ilu naprawdę kluczowych 
sprawach zapomniałem i jak bardzo zaniedbałem to, co 
powinno być dla mnie absolutnie priorytetowe. 

Dziękuję ci, Inio. Może po prostu wstrzeliłeś się z tą 
opowieścią w taki moment mojego życia. A może jesteś 
pieprzonym geniuszem. 



Kocięta w worku z łajnem 

Marzec 2010 


Na naszym rodzimym rynku ziny są solą ziemi - rodzajem 
nieformalnego przeglądu możliwości, zarazem wystawą 
próżności jak i zachętą, grafomańską orgią i katalogiem 
umiejętności przyszłych Starych Mistrzów. 

Nie jestem pewien, jak wygląda to za oceanem, ale pewnie 
dość prężnie - w każdym razie tam też undergroundowe 
wydawnictwa się pojawiają. Jednym z nich jest antologia 
„BAM! Big Ass Mini” z 2006 roku. 

Redaktorzy, Recine i Marker, podeszli do sprawy po ponoć 
długich przemyśleniach i o efekcie tychże - za moment. 
Najpierw powiem o dołączonej do zbioru filozofii, lub czymś 
na jej kształt. Piszący bowiem wstępniak ukuł termin mini- 
comics, który jest sam w sobie uprawniony, ale nie bardzo 
ma się do zjawiska drugiego obiegu, zinów i całej reszty za 
wyjątkiem faktu, że tego typu produkcje to zwykle szorciaki. 
Redakcja „BAM!” tworzy z nich niemal prąd artystyczny. 
Rozpływają się też chłopaki trochę nad samą ideologią 
undergroundu i jeszcze paroma sprawami. I tu, niestety, 
dochodzimy do sedna. 

„BAM!” powstała jako przegląd możliwości artystów 
niezależnych i zarówno „artystów” jak i „możliwości” należy 
brać tu z przymrużeniem oka. Do antologii bowiem trafiło 
wszystko jak leci. Żaden zaproponowany materiał nie został 
odrzucony. Byli recenzenci, którzy zachwycali się tym 
niczym nieskrępowanym anarchizmem, punkowym duchem i 
wolnością, ale był też facet, który powiedział coś w stylu „Ta 
antologia to jak szukanie kociąt w worku z łajnem.” I on miał 
rację, stwierdzam ze smutkiem. 


„BAM!” robi ogromne wrażenie - przynajmniej na mnie 
zrobił. Wychowany na polskich chudziutkich, ledwo nawet 
nie stustronicowych tomikach wziąłem do ręki tę mającą pół 
tysiąca stron cegłę z wielką przyjemnością. Żal mi się też 
trochę zrobiło, że tam, po drugiej stronie sadzawki, mają 
chłopaki takie print-on-demand, a u nas, cóż, nikt nie 
pomyślałby nawet o wydaniu zina na 500 stron, bez wizji 
wtopienia strasznej kasy. 

Niestety, te 500 stron to droga przez mękę, przerywana co 
jakiś czas małym objawieniem. Większość komiksów jest 
przeciętna - czytałem, zapominałem, szedłem dalej. Kilka 
nie powinno w ogóle ujrzeć światła dziennego. I tylko kilka 
było naprawdę dobrych. Być może jednak jakaś redakcja by 
się tej ciekawej inicjatywie przydała. 

Co gorsza, materiał jest podzielony na sekcje - czasem z 
sensem, często nie. Tom kończy się sekcją „komiksów 
artystycznych” - i rozumiem, że rzeźba z gówna pt. „5 
penisów na wiolonczeli” może być sztuką, ale niekoniecznie 
musi się podobać. Wrzucenie na koniec kilku takich 
potworków zniechęca. Kuriozum jest też sekcja „american 
manga” która z mangą wspólnego ma tyle, co wstęp od 
redaktora (i w której znajduje się na przykład jedyna praca z 
Polski, o tyle mangowa, że czarno-biała - jak zresztą cała 
antologia). 

Ciężko jest mi ocenić jednoznacznie tę antologię - pomysł 
zrobienia jej bez żadnej redakcji stanowczo uważam za 
poroniony. Z drugiej strony taki przekrój przez wszystkie 
warstwy, także przez komiksowy muł zalegający dno szuflad 
i getta - na pewno rzecz ciekawa i warta uwagi. Czy warta 
jest akurat 25 dolców (a dla czytelnika z naszego obszaru 
geograficznego dodatkowo ściągnięcia zza oceanu) - tego 
nie wiem. Uczciwie powiem, że swoją kopię dostałem w 
prezencie, więc takich rozterek nie miałem. Gdyby nie to. 



prawdopodobnie nie zdecydowałbym się na zakup, 
szczególnie w ciemno. 

Chociaż przyznam szczerze, dla mnie BAM jest też swoistym 
sentymentalnym kamieniem milowym, bo to mój 
zagraniczny, amerykański debiut w druku. Przed Oleksickim, 
Kudrańskim i Adlerem. I żaden portal nawet się nie zająknął. 
Ale to nie był debiut zbyt udany, więc ma znaczenie 
wyłącznie sentymentalne, wyłącznie dla mnie i nie mam 
nikomu za złe, że nie wiedział. 



Miasto złamanych serc 

Marzec 2010 


Swoją przygodę z Gilbertem Hernandezem zacząłem od 
mocno psychodelicznego „Chance in heli”, które wprawdzie 
zawiodło mnie trochę zbyt udziwnionym zakończeniem, ale 
zaciekawiło na tyle, aby sięgać dalej po tego autora. 

Po wydanym przez Vertigo „Sloth” miałem mieszane uczucia 
- pomysł był ciekawy, komiks sam w sobie dobry, ale 
brakowało jeszcze tej ostatniej iskry bożej, tego 
nienazwanego czegoś, po czym plunąłbym gęstą flegmą 
krwi z zachwytu. 

I w końcu udało mi się przypadkiem nabyć „Heartbreak 
Soup", które wchodzi w skład tworzonej od lat przez braci 
Hernandez serii „Love & Rockets”. 

I wręcz chlusnąłem rzeczoną oczekiwaną krwią. 

„Heartbreak Soup" to zbiór obyczajowych nowel 
komiksowych, rozgrywających się na przestrzeni wielu lat w 
Palomar - małym, prowincjonalnym mieście gdzieś w 
Meksyku. Zaczyna się od kilkustronicowego „wprowadzenia 
postaci", których narodziny obserwujemy z perspektywy 
miejscowej akuszerki, która została później łaziebną, aby 
ostatecznie awansować na szeryfa Palomar. Wszystko to 
postacie z charakterem, z jakąś przyrodzoną czy nabytą 
skazą na tymże. 

Hernandez doskonale portretuje prowincję - zarówno w 
warstwie narracyjnej, oddając nastroje i atmosferę slumsu, 
jak i w warstwie graficznej, gdzie jego kreska poruszająca się 
w stylistyce uproszczonego realizmu świetnie oddaje klimat 
bezbarwnego, pozbawionego zdawałoby się atrakcji świata. 
Jego bohaterowie to „bliska krwiobiegu" mieszanina typów 


ludzkich, przedstawiona bez poprawek i upiększeń, nie 
oszałamiająca zdolnościami, figurą, cyckami i strojem - w 
swoim niemal prymitywizmie bardzo dosadna i 
przemawiająca. 

Nowelki dotyczą różnych zagadnień, ale wszystkie 
nieodmiennie łączą się ze społecznym umocowaniem 
bohaterów i akcji - ich perypetie nie zawsze się proste i nie 
zawsze pochodzą z tego świata - ukazujące się kumplom 
duchy zmarłych chłopaków na pewno nie są czymś, co 
spotyka się na co dzień, nawet na meksykańskiej prowincji, 
ale sądzę, że także one wpisują się w mentalność bardzo 
przecież wierzącego w moce pozaludzkie narodu. 

Hernandez dotyka w swoim zbiorze takich kwestii jak brak 
pracy, brak perspektyw, dorastanie w warunkach częściowej 
izolacji, bieda i wiele innych spraw. To są doskonałe portrety 
ludzi, świetne analizy pewnych modelowych sytuacji, 
przedstawione po mistrzowsku w egzotycznym sztafażu 
środkowoamerykańskiego zadupia, gdzie wyprawa w góry 
może skończyć się spotkaniem z pumą, a upadek ze szczytu 
sukcesu może prowadzić wprost w urojenia snute na 
pokrytej śmieciami plaży. 

Świetnym zabiegiem jest też rozłożenie akcji 
poszczególnych historii na wiele lat - dzięki temu 
obserwujemy ewolucję i dojrzewanie bohaterów. Niektórych 
z nich poznajemy, gdy są jeszcze dziećmi i na naszych 
oczach wykuwa się ich los. 

„Heartbreak Soup” to z pewnością zbiór, od którego warto 
zacząć swoją znajomość z Hernandezem. Jest tu akcja, 
morderstwa, przemoc, seks, chwila zadumy, chwila refleksji i 
trafne psychologiczne portrety. Słowem wszystko, co 
powinno być w każdym najlepszym komiksie - prawdziwa 
mieszanka piorunująca. 




Odległa młodość 

Marzec 2010 


Możliwe, że nie jestem obiektywny. 

Kiedy na stoisku Hanami na jednym z MFK w moje ręce 
wepchnięty został „Wędrowiec z tundry” nie przypuszczałem 
jeszcze, że tak zachwyci mnie Taniguchi. Te krótkie formy 
ukazywały różnorodność zainteresowań, wszechstronność i 
doskonały warsztat autora. 

„Zoo zimą” zrobiło na mnie świetne wrażenie - spokojna, 
obyczajowa opowieść o wchodzeniu w życie i szukaniu 
własnej drogi, okraszona kilkoma poważniejszymi 
elementami. 

„Ratownik”, już wyczekany, spełnił wszystkie pokładane w 
nim nadzieje. Ciężka, przemyślana opowieść o mieście i 
pułapkach współczesnych społeczeństw była jednocześnie i 
zupełnie inna od poprzednich komiksów Taniguchiego i 
świetnie wpisywała się w tak chętnie stawiane przez niego 
ważne pytania dotyczące ludzkiego życia, środowiska 
społecznego i międzyludzkich relacji. 

„Odległa dzielnica” podbija moje ogromne uznanie dla 
twórczości tego japońskiego autora. Zaczynam się bać, 
kiedy ta parabola się załamie, bo w końcu każdy kolejny 
komiks nie może być coraz lepszy. Czy jednak może? 

Niniejszy tekst może zdradzać pewne pomniejsze szczegóły 
z treści komiksu „Odległa dzielnica”, lecz jego lektura nie 
powinna zepsuć lektury samego utworu. 

Motyw podróży w czasie jest jedną z najbardziej 
wyświechtanych i wyeksploatowanych klisz. Niezwykłą 
sztuką jest wykorzystać kliszę do zaprezentowania dużo 



głębszych treści, w dodatku w sposób, który nie razi. Oto 
dobiegający pięćdziesiątki Hiroshi Nakahara przypadkiem 
wsiada do złego pociągu i ląduje w swoim rodzinnym 
mieście. Aby zabić czas, idzie na cmentarz odwiedzić grób 
matki. Na moment zdaje się tracić przytomność - gdy ją 
odzyskuje, ma znów 14 lat. 

Znów chodzi do gimnazjum i w swoim dawnym domu 
mieszka wraz z rodzicami, babcią i małą siostrzyczką. 
Początkowo nie może otrząsnąć się z szoku, cały czas 
myśląc, że za moment się obudzi. Jednak wszystko wskazuje 
na to, że faktycznie znów jest gimnazjalistą - młodziutkim 
chłopaczkiem. Ale tym razem ma umysł i pamięć 48-latka. 

W pierwszej chwili Hiroshi zachłystuje się tą nową sytuacją - 
upaja się szkołą, kolegami, młodością i beztroską. 
Wspomnienia przesłaniają mu czasem tę sielankę - ten zabił 
się na motorze, tamten to, inny coś jeszcze - ale tylko 
incydentalnie. Uwięziony w ciele ucznia facet w średnim 
wieku pozwala sobie nawet na zauroczenie, wzajemne 
zresztą, w najpiękniejszej z dziewcząt w klasie. 

I w tym momencie dochodzimy do sedna - do osi, wokół 
której obraca się intryga „Odległej dzielnicy”. Hiroshi 
uzmysławia sobie, że tego właśnie roku wydarzyła się 
rodzinna tragedia, która na zawsze zmieniła życie 
Nakaharów, a jego matkę ostatecznie doprowadziła do 
utraty zdrowia i przedwczesnej śmierci. 

Zachłyśnięty nowym, dużo lepszym i pełniejszym niż to, 
które pamiętał, życiem Hiroshi dochodzi do wniosku, że 
może tym wydarzeniom zapobiec. Że skoro udało mu się 
zdobyć przyjaźń, szacunek i miłość - będzie potrafił zmienić 
bieg wydarzeń także w kwestiach dużo poważniejszych. 

„Odległa dzielnica” to w pewnym sensie opowieść o 
nieuchronności ludzkiego losu, ale także o tym, jak łatwo 
zatracić się, jak łatwo zapomnieć, dać się uwieść chwili. 



swoim marzeniom, swoim wyobrażeniom. Jak łatwo 
zapomnieć, że jest się dorosłym facetem w ciele dziecka, jak 
prosto jest osunąć się będąc dorosłym, zapomnieć o 
rodzinie, o tym, co w życiu najważniejsze, pozwolić samemu 
sobie okłamać się swoimi wymówkami. 

Bohater Taniguchiego w przewrotny sposób wygrywa 
ostatecznie swoją konfrontację ze światem. Dostając kolejną 
szansę na swoje życie, jednocześnie dostaje bolesną lekcję, 
którą jednak udaje mu się zrozumieć i wyciągnąć z niej 
odpowiednie wnioski. 

Ten komiks to opowieść wielopoziomowa. Rozwija się 
nieśpiesznie, autor kreśli stopniowo postać protagonisty, 
otacza go barwnymi, żywymi bohaterami drugoplanowymi. 
Sytuacje, zdarzenia, świat przedstawiony - wszystko to, z 
wyjątkiem samego cofnięcia w czasie - jest jak najbardziej 
realistyczne, dokładne; chociaż odwzorowuje Japonię lat 60- 
tych, idealnie daje się przepisać na naszą współczesność. 
Przeplatając wątki, rozwijając je, dodając i ujmując, 
Taniguchi otwiera przed czytelnikiem świat bogaty, pełny, 
świat mądry i prawdziwy. 

„Odległa dzielnica” to opowieść niosąca ze sobą całą gamę 
uczuć - bywa śmieszna sytuacyjnym komizmem, bywa 
urocza jak pierwsza miłość, bywa zaskakująco gorzka jak 
rodzinne sekrety i trudna jak śmierć. Mimo, że bohater nie 
wygrywa swojej potyczki z losem, możemy jednak mówić o 
szczęśliwym zakończeniu - w końcu najważniejsze jest, aby 
nie stracić z oczu tego, co ważne. 

Ta manga to dość pokaźna lektura - praktycznie 400 bitych 
stron komiksu - warto rozłożyć ją sobie na pewien czas; 
warto czytać ją rozdziałami - każdy kolejny stanowi jakby 
krok na drabinie rozwoju akcji i postaci w nią uwikłanych i 
mnie osobiście dobrze zrobiło odkładanie jej na chwilę po 



każdym takim szczeblu i sięganie po nią, gdy chwilę 
odpocząłem - tak jest intensywna miejscami. 

To doskonała opowieść o ludzkiej kondycji i mentalności; o 
sprawach tak podstawowych, że zbyt często nikt już o nich 
nie pamięta. Dla mnie jest to, jak dotąd, bez wątpienia 
najlepsze dzieło Taniguchiego wydane w Polsce. 

„Odległa dzielnica” to komiks, którego wstyd nie przeczytać, 
jeśli lubi się sięgnąć po gekigę, po komiks obyczajowy, bo 
poważny komiks poruszający poważne kwestie. Alph'Art z 
2003 roku - nie mógłby być bardziej zasłużony. 



Komiksowe arcydzieła 

Kwiecień 2010 


Adaptacje mediów z jednego na drugie zwykle bywają 
katastrofami. Przekonać się o tym można, oglądając niektóre 
ekranizacje klasyki literackiej. I nie chodzi nawet o 
nieszczęsne „Quo Vadis'' zrobione z rozmachem godnym 
Koziej Wólki. 

Dla przeciętnego odbiorcy sam pomysł przełożenia 
literackiej klasyki na komiks musi wydawać się bluźnierczy. 
Szczególnie, że pokutuje w naszym społeczeństwie równie 
głupi co bezpodstawny przesąd, że komiks to rozrywka 
prymitywna i dobra najwyżej dla dzieci. 

Ja pierwszy przychyliłbym się do poglądu, że proste 
przełożenie języka literatury na język komiksu nie jest 
pomysłem najszczęśliwszym. Gdyby nie to, że nie musi tu 
być mowa o prostej, prymitywnej translacji, lecz o w pełni 
artystycznej reinterpretacji i adaptacji dzieł. 

Teraz mogę wreszcie powiedzieć: chodzi o zbiór 
„Masterpiece Comics” Roberta Sikoryaka. 

Powiem najzupełniej szczerze: to najprawdziwsze arcydzieła. 
Nie mamy tu bowiem do czynienia ze zwykłymi 
komiksowymi adaptacjami, polegającymi na wyrysowaniu 
odpowiednio przykrojonego skryptu. Spotykamy się za to z 
całkowicie autonomicznymi odtworzeniami oryginalnych 
wielkich dzieł literackich przez translację ich nie tylko na 
język komiksu, ale również przez ekstrapolację gatunkowego 
i stylistycznego charakteru na zupełnie nowe, zaskakująco 
wybrane i zaprezentowane gatunki, style i istniejące kreacje 
komiksowe. 


Zdawałoby się, że w ten sposób otrzymujemy połączenia 
obrazoburcze i momentami wulgarne. Są one jednak 
wybuchowe i rewolucyjne w swojej realizacji. Oto 
Raskolnikow, młody, wykształcony przecież chłopak, zostaje 
przedstawiony zaskakująco, w duchu oryginalnych 
komiksów Billa Fingera i Boba Kane'a z Batmanem. Trudno o 
lepsze porównanie. Wszak obie te postacie stawiają siebie 
ponad prawem, ponad ludzką moralnością, obie dręczone są 
straszliwymi wydarzeniami z przeszłości, co doprowadza je 
niemal do obłędu. 

Oto Dante, wędrujący przez piekło na trzykadrowych 
opowieściach z gumy do żucia (które na marginesach 
proponują zwykle za niewielką sumę różne szatańskie 
gadżety). Oto młody obiecujący biznesmen ulega namowom 
swojej żony, Mrs. M., by zabić szefa. Ma mu to pozwolić na 
zajęcie jego miejsca na drabinie korporacyjnej. A wszystko 
to przedstawione w stylu Kena Ernsta i Allena Sandersa. Nie 
sposób także nie śmiać się do rozpuku, gdy okazuje się, że 
doktor Faust wygląda jak Jon, zaś dybiący na jego duszę 
rogaty Mefistofield ma pod kręconymi rogami poczciwą, 
zblazowaną fizjonomię pewnego rudego kocura. 
Ukoronowaniem wszystkich tych intertekstualnych i 
międzygatunkowych ekwilibrystyk jest „Portret Doriana 
Graya” w stylu „Little Nemo in Slumberland” - jednego z 
najbardziej klasycznych komiksów prasowych, będącego 
kamieniem milowym w historii medium opowieści 
graficznych. 

W zasadzie jedyną nieudaną adaptacją są historie Emily 
Bronte, przedstawione w stylu komiksowych opowieści grozy 
z lat 50. Ale nie oszukujmy się: tutaj materiał wyjściowy był 
zwyczajnie podły. Bronte w oryginale tym bardziej nie 
nadaje się do czytania dla normalnych ludzi. 

Poza tym „Masterpiece Comics” to popis niezwykłego 
talentu, erupcja erudycji, warsztatu i wielkiego literackiego 



wyczucia. Zbiór może zainteresować praktycznie każdego 
miłośnika literatury. Uderzająca odmienność reinterpretacji 
daje doskonałą odskocznię, nowy punkt widzenia, całkowicie 
oderwane pole kontekstowe, wspomagające ponowną 
interpretację oryginału. I ma tylko jedną wadę - aby w pełni 
docenić małe arcydzieła Sikoryaka, trzeba niestety na 
komiksowych oryginałach znać się prawie równie dobrze, jak 
na literackich. To jednak bynajmniej nie zamyka drogi 
komiksowym laikom. Może podążając tropem znanym z 
lektur oryginalnych, zechcą zapoznać się z komiksowymi 
pierwowzorami składającymi na te niesamowite 
amalgamaty? 

Gorąco to polecam! 



Ciągle pada... 

Kwiecień 2010 


Współautorką niniejszej recenzji jest Ala, moja żona. 

Są takie komiksy, które trudno jest odczytać. Oczywiście, 
większość z masowej produkcji nie ma drugiego dna, ani 
tym bardziej den kolejnych (proszę wybaczyć środowiskowy 
żart), ale konstrukcja fińskiego „Deszczu” wręcz wymusza na 
czytelniku szukanie metafor, podtekstów i ukrytych sensów. 

Historia jest pozornie prosta - oto, niczym w Biblii, zaczyna 
padać deszcz. I pada. I pada. I pada - od pierwszej aż po 
ostatnią stronę leje jak z cebra, potoki wody spływają na 
miasto, a poziom wody podnosi się powoli, lecz 
nieubłaganie. 

W tym potopie nadal żyją ludzie. I to o nich właśnie jest ta 
historia. Wątek główny toczy się wokół niecodziennego 
codziennego życia Anniki i Jakopa. Ona poddaje się 
deszczowi z radosną akceptacją, on, rasowy dziennikarz, 
walczy i zmaga się z rzeczywistością, co dzień wychodząc do 
redakcji gazety, której nikt nie czyta. Ba, nikt nie drukuje! 

Jeździ tam ostatnim tramwajem na chodzie, który zresztą w 
pewnej chwili ostatecznie psuje się, zalany do połowy wodą. 
Wtedy okazuje się też, że jego pasażerowie to zbieranina 
imprezowiczów, którzy przez zalane miasto kursowali 
jedynie, aby mieć pretekst do zabawy. 

Zgoła odmienne postawy prezentują członkowie rządu - 
premier, ministrowie i urzędnicy, którzy po groteskowym 
zamachu stanu wprowadzają się, z nielichą pomocą sprytnej 
dozorczyni-szabrowniczki, do kamienicy Anniki i Jakopa. 
Rząd, który „nie uciekł do Rumunii jak kiedyś”, obraduje w 
tajemnicy na strychu, podejmując decyzje i uchwały, które 


niczemu nie służą i nikogo, prócz ostatniego, walecznego 
dziennikarza, kompletnie nie interesują. 

Wśród tego chaosu ludzie skaczą do wody. 

Pastor zaś w pobliskim kościele postanawia przygotować 
swoistą nowożytną arkę, która pozwoli mu stać się ojcem- 
założycielem nowej, lepszej ludzkości. 

Pomiędzy zaś aktorami tej tragikomedii przemyka mała 
dziewczynka, która szuka mieszkania, gdzie urodził się 
dzidziuś - istota, którą nade wszystko chce zobaczyć i 
poznać. 

Nie są to bynajmniej jedyne wątki, jakie na prawie 200 
stronach rozwija Ville Ranta - fiński literaturoznawca i 
dziennikarz. Trudno uciec w tej powodzi symboli i 
archetypów od prób interpretacji, lecz poza absurdalnie 
oczywistą metaforą potopu biblijnego - wszystkie one 
ostatecznie wymykają się czytelnikowi. 

Stratyfikacja struktury mieszkaniowej w kamienicy jest 
idealnym odbiciem zorganizowanego wokół władzy i 
pieniądza społeczeństwa zachodniej demokracji. 

Nie sposób także uciec przed skojarzeniami z Noem, górą 
Ararat oraz symboliką niewinności i nowego życia, jaką 
niesie ze sobą dziecko, czy krytyką konsumpcyjnego stylu 
życia uosabianego przez pasażerów ostatniego działającego 
tramwaju. 

Pod pewnymi względami „Deszcz” przywodzi też na myśl 
słynny japoński horror „Dark Water” - większość akcji, tak 
jak tam związanej z wodą, rozgrywa się w jednym budynku, 
najwyraźniej też na dachu kryje się jakiś klucz, jakieś 
rozwiązanie. 

Z pewnością jest to jedno z tych dzieł, w których konteksty 
musimy odczytać sami. Ville Ranta, być może, wcale nie 



planował wszystkich tych symboli w jednym miejscu. 
Prawdopodobnie napisał dość oniryczną, zwariowaną 
opowieść, zostawiając jej odbiór i analizę samemu 
czytelnikowi. 

Dzięki uproszczonej realistycznej kresce, oszczędnym 
projektom i celowemu odciążaniu kadrów (np. poprzez 
częstą rezygnację z rysowania tła), opowieść nabiera pewnej 
lekkości i ulotności. Akcja tocząca się powoli, w rytm stukotu 
kropel, przywodzi na myśl sen, szczególnie gdy ludzie 
dokonują czynów z gruntu absurdalnych. 

Tę oniryczność podkreśla także asynchronia wątku 
dziewczynki - jej opowieść toczy się równolegle z wątkiem 
głównym, dotyka nas tu jednak dylatacja czasu. Niczym 
młody Skywalker, spędzający tygodnie na pobieraniu nauk u 
mistrza Yody, podczas gdy u jego przyjaciół ściganych przez 
Lorda Vadera mija zaledwie kilka dni, mała poszukiwaczka 
dzidziusia opowiada dziecinnymi rysunkami swoją 
miniaturową odyseję, z biegiem czasu splatając ją z wątkiem 
głównym w sposób urągający liniowości czasu i wszelkiej 
chronologii świata przedstawionego. 

Finowie to ponoć dość skomplikowany naród. Nie znamy 
osobiście żadnego z nich, ale po lekturze „Deszczu” 
zaczynamy w tę zasłyszaną opinią wierzyć. Ranta, być może 
dla zabawy, podrzuca czytelnikowi zagadkę, a raczej ciąg 
zagadek. Niepostrzeżenie odbiorca staje się swoistą „Alicją 
w krainie deszczu”, która sama nie wie już, co tam robi i jak 
ma wyplątać się z tego wszystkiego. 

Tym bardziej, że finał „Deszczu”, chociaż oczywisty i w 
zasadzie - jedyny możliwy - nie odpowiada na żadne z 
niezadanych pytań. 



Za dużo kotleta 

Maj 2010 


Jest, jak obserwuję w fandomie, zapotrzebowanie na 
recenzje antologii „Konniks Forunn" - wychodzę więc 
naprzeciw temu zapotrzebowaniu i pozwolę sobie wziąć na 
warsztat najnowszą odsłonę, zapremierowaną na FKW 
tegorocznym. 

Witek Idczak przygotowuje swoją antologię od lat, ale nie 
jestem pewien, jaki do końca jest jej zamysł. KF bywało 
monografią, bywało katalogiem MFK, ostatnie kilka numerów 
to chyba po prostu antologie tzw. „prawdziwe” czyli 
zbieranina gotowego materiału (w odróżnieniu od zbiorów 
pisanych „konkursowe" bądź „zleceniowo" pod temat 
[zabijcie mnie, nie powiem, kto tę teorię wysnuł i gdzie, 
wiem jedynie, że to w internecie wyczytałem]). 

Ma to swój wielki urok. Głównie dlatego, że tak naprawdę 
czytelnik dostaje do ręki dość wszechstronny przegląd 
twórczości dużej grupy ludzi (chociaż nie może zabraknąć 
pewnych klasycznych niemalże przedstawicieli gatunku - w 
tym Tomka Kleszcza, którego komiksów można nie lubić za 
scenariusze, a kreski za kiepskie podobieństwo do Otomo, 
ale należy uznać go za Cholernego Tytana Produkcji w 
segmencie komiksów „polskie sensacje z gatunku fantastyki 
[no dobra, z segmentu komiksowe "Psy" niemalże], bo w 
większości miejsc można na jego prace natrafić). 

Kilkudziesięciu w sumie autorów to naprawdę niezły 
wachlarz stylów, pomysłów, tematów i form. Dobrze i miło 
spojrzeć jest na to, co komiks polski, niekoniecznie 
głównoobiegowy, ma dziś do zaoferowania. 


No właśnie... Takie antologie mają też swoje wady, a „KF” 
grzeszy głównie odgrzewanymi kotletami. Część prac nie 
dość, że jest wiekowa (to można wybaczyć; ba, to nawet 
ciekawe, bo mamy szansę na analizę porównawczą rozwoju 
[bądź degeneracji] danego twórcy), niestety, bardzo dużo 
było już publikowane wcześniej. 

Nie do końca widzę sens takiego działania. O ile przedruki 
ciekawych shortów są jak najbardziej do pomyślenia, o tyle 
republikacja materiału, który całkiem niedawno ukazywał się 
w innych zinach - mija się z celem. Osobiście niektóre 
fragmentu zbioru po prostu przewijałem między palcami, bo 
nie było sensu czytać ponownie czegoś, co już znam. 

I to jest mój główny zarzut - 1/3 tej antologii to powtórka 
(zwykle) z rozrywki. Można było te duble pchnąć w wersję 
cyfrową, a papier zapełnić materiałem może mniej 
wzwodogennym, ale świeższym. Sądzę, że to naprawdę 
zrobiłoby dobrze tej edycji. 

Dobrze, że „KF” się ukazało i w sumie mam nadzieję, że 
wbrew słowom Witka Idczaka (ostatnio potrafi dość nagle 
wycofywać się ze swoich wypowiedzi), jednak kolejny numer 
się pojawi. Brak mi trochę na ryneczku takiego pisemka - 
przekrojowego, wbrew pozorom - chyba - ponad podziałami 
środowiskowymi. W czasie, gdy cześć ważnych zinów 
hibernuje a pustkę wypełnia „Karton”, „Ziniol”, „Kolektyw” i 
co jakiś czas „Hardkorpo” lub ekshumowany „Pirat” - 
potrzebne są takie „Komiks Forumy”. Bo to w końcu, jak 
powiedział Sztybor, chodzi o te ładne obrazki, nieprawdaż? 



Na kolana! 

Maj 2010 


Zapowiedź wydania „Boskiej Tragedii” Łazowskiego 
wzbudziła wśród moich znajomych dużo ekscytacji. W końcu 
autorskie albumy Polaków, owszem, trafiają się, ale przecież 
nie co dzień. Mnie dodatkowo przypomniał się Mawil ze 
swoim absolutnie rewelacyjnym „Możemy zostać 
przyjaciółmi" - oba komiksy powstały w ramach pracy 
dyplomowej. 

Po premierze środowisko podzieliło się - część zadławiała się 
zachwytem, część rozczarowaniem. Zastanawiam się, gdzie 
leży problem, pewnie, jak ten pies pogrzebany, po środku. 

Mam wrażenie, że ludzie oczekiwali „nowego Bug City” albo 
przynajmniej „nowego Heli Hotelu”, ale nie oszukujmy się - 
„Bug City” to to nie jest. Przede wszystkim album stworzył 
sam Maciek, więc należy wziąć poprawkę na różnice w stylu 
pisania. Przyzwyczailiśmy się do radosnego, komediowo- 
parodiowego, obrazoburczego duetu, w którym pomysły 
powstają wspólnie. Być może tego Bartkowego „dotknięcia” 
niektórym zabrakło. 

Myślę też, że sporo osób spodziewało się zupełnie innego 
komiksu. Całkiem innego komiksu. 

„Boska Tragedia” opowiada o przykrym wycinku ludzkiej 
historii, gdy Bóg postanawia ludzi sprzątnąć - ma ich 
zwyczajnie dosyć. Zapowiada całą szopkę, ale potem nagle 
pojawiają się nieprzewidziane problemy. Pojawia się więc syn 
cieśli z Nazaretu i jest ogólna rozpierducha. Masa żartów na 
bardzo prostym, sytuacyjnym i skojarzeniowym poziomie, 
trochę slapsticku, wszystko bardzo popkulturowe i proste. 

Nie ma drugiego dna. 


I chyba na tym polega problem tych, którym komiks się nie 
spodobał. Jest to prosta komedyjka, bazująca na prostych, 
znanych z masowej kultury dowcipach, dobrze 
poprowadzona i dobrze rozegrana. Napisana jako praca 
dyplomowa, była prawdopodobnie skierowana nie do 
czytelnika komiksu, lecz do laika - zwykłego człowieka, 
który (poza tym, że ma pewien stereotyp komiksu 
wyrobiony) bazuje na trochę innym modelu odczytywania 
takiej opowieści niż ja czy ty. To komedia dla normalnych 
ludzi - trochę jak głupkowane historie z Sandlerem. 

Światek komiksowy spodziewał się, chyba, drapieżnej 
parodii, obrazoburczej groteski napiętej do granic 
wytrzymałości. A tymczasem dostał świetny produkt kultury 
popularnej dla ciemnych mas - dostosowany do poziomu 
niewymagającego, mniej wyrobionego czytelnika. 

Ludzie kochani. Łazowski stworzył mainstreamową komedię! 
Na kolana chamy (śpiewa Lucjan Pawarotti) - to jest wielkie 
osiągnięcie. 

Ten komiks może czytelnika szukającego mózgu w dupie 
zawieść. To nie jest „Bug City”, to nie jest nawet „Heli Hotel”, 
ba! to nawet nie „Samuraj Nagapyta”. 

Ale to naprawdę doskonały album, żeby dać laikowi. Nie 
żadne piętrowo nawarstwione oprawione w deski dzieła na 
temat ilości den w historii, tylko właśnie „Boską tragedię”. 
Brawa dla Łazowskiego dla rozhermetyzowanie polskiego 
komiksu i złamanie schematu, że dominuje w nim trudny w 
odbiorze komiks autorski. Niech żyje prosta rozrywka dla 
wszystkich! 



Zawiiamy do Tortuai 

Maj 2010 


Od czasu publikacji pierwszego „Pirata” upłynęło wiele wody 
i wiele razy przypływy i odpływy smagały morskie porty. 
Wreszcie Mikołaj Spionek, mistrz opowiadania o tym co robi, 
przebijany w tej kwestii jedynie przez Trusta, spiął się w 
sobie i wypuścił drugi tomik swojego dziecka. 

I bardzo dobrze, bo zbiegła się ta premiera z kolejna odsłoną 
„Komiks Forum" i rynek zinów w Polsce odrobinę się ożywił, 
po trwającej kilka miesięcy stagnacji przerywanej 
sporadycznie „Kartonem" i naszym „Kolektywem". 

Konsumpcję zaczynamy od okładki, która tym razem zrobiła 
na mnie gorsze wrażenie - niby jest wszystko, ilustracja w 
porządku, sporo elementów, ale nie ma nic, co 
przyciągnęłoby i zatrzymało widza - trochę ginie wśród 
innych - ot, zwyczajna kolorowa ilustracja, a szkoda, bo zin 
okładką właśnie przyciąga w pierwszej kolejności. 

Trudno powiedzieć, jakie były oczekiwania wobec nowego 
numeru po takim czasie i czy je spełnił. Na pewno głównym 
grzechem „Pirata" jest niska częstotliwość, szczególnie, jeśli 
pismo to ma zamiar publikować serie. Musiałem sięgnąć na 
półkę, aby przypomnieć sobie pierwszy epizod „Chicagua" - 
ktoś, kto go nie czytał może mieć wrażenie pewnej 
dezorientacji - skąd i po co się ten człowiek wziął pod tą 
bramą? 

Z polskich występów bardzo cieszy ponowne pojawienie się 
w prasie komiksowej Clarenca Weatherspoona ze swoim 
Toshiro - dwie krótkie formy świetnie wpisują się w charakter 
tej postaci i sprawiają, że nabiera się ochoty na więcej. Sam 
naczelny też w formie, chociaż „Mokosz" jakoś nie rzuca na 


kolana - ot, dobrze narysowany szort na klasyczny temat - 
nie jestem pewien, czy to pierwsza odsłona i czy będzie 
kontynuacja - jeśli tak, to lepiej, bo mam pewien niedosyt. 

No i oczywiście jak zwykle Bartosz Sztybor w boskim tekście 
o miarach wielkości takich jak „skurwysyn” - niby ograny 
temat, a jednak ugryziony z przytupem. 

Tym, co jest zawsze najciekawsze w Piracie jest świetny 
przegląd komiksiarzy zagranicznych. Pozbierani na 
deviantArcie i w innych miejscach, prezentują przekrojową 
mieszankę stylów i pomysłów najróżniejszego kalibru, dając 
polskiemu czytelnikowi świetny wgląd w to, co wyrabia się 
na scenie poza naszym grajdołkiem. 

Na pierwszy ogień idzie psychodeliczny, hardkorowy 
Nepenthes, utrzymany w iście undergroundowym stylu 
kojarzącym mi się jednoznacznie z Maxem Anderssonem. 
Opowieść gruba i ciężka, naprawdę warta uwagi. 

Spore wrażenie, szczególnie od strony graficznej robi 
„Madadh” Scalery i Destefanisa - rozbuchana graficznie 
opowieść o demonicy. Mnie podchodzi bardzo, no bo ja lubię 
plecy konia oczywiście, a szorciak utrzymany jest w 
świetnej, realistycznej konwencji, w dodatku z dość 
pokręconym scenariuszem. 

Świetne wrażenie robi też „Zebra” Rummela - jest w tej 
historii drapieżność i czarny humor. 

Reszta komiksów także trzyma poziom, czasem wyższy 
czasem niższy, ale mało tu słabiaków. Każdy czytelnik 
znajdzie dla siebie z pewnością coś ciekawego w tym 
pirackim tyglu manier graficznych i zakręconych opowieści. 
Oby kolejny raz piracka łajba Spionka zawinęła do 
papierowego portu szybciej, niż za dwa lata. 



Miasto na mokradłach 

Maj 2010 


Republika Weimarska, a w zasadzie jej trudności i 
ostateczny upadek to fascynujący okres w historii Niemiec. 
Próba analizy przyczyn klęski tego tworu może dać wgląd w 
przyczynę nadejścia kolejnego okresu - czasów narodowego 
socjalizmu w Tysiącletniej Rzeszy. 

Jednak tak, jak jest ten czas historyczny jest fascynujący, 
tak trudny do uchwycenia i opisania, być może dlatego tak 
mało twórców chce się z nim mierzyć. 

Jednym z tych, którzy podjęli to wyzwanie jest Jason Lutes, 
amerykański twórca komiksowy. W Polsce znany jest raczej 
słabo - wcześniej wydawnictwo timof i cisi wspólnicy wydało 
jego powieść graficzną „Karuzela głupców”, pierwotnie 
serializowaną w magazynie „The Stranger”. 

Po uznaniu, jakie „Karuzela głupców” zyskała wśród krytyki, 
Lutes rozpoczął prace nad swoim monumentalnym dziełem - 
obliczoną na 24 rozdziały epopeją „Berlin”. Jej pierwszy (z 
trzech zbiorczych) tom ukazał się w Polsce w 2008 roku 
nakładem wydawnictwa kultura gniewu pod tytułem „Berlin 
Miasto kamieni”. 

Historia zaczyna się spokojnie i dość powoli nabiera tempa. 
Do Berlina, z zamiarem zostania wolną słuchaczką na 
tamtejszej akademii artystycznej przyjeżdża Marthe. Jeszcze 
w pociągu spotyka znanego dziennikarza. Kurta Severinga. 
Ta dwójka staje się potem jedną z osi fabularnych utworu. 

Drugą jest Gudrun, którą mąż z córkami wyrzucił z 
mieszkania stwierdzając zwyczajnie, że uczciwy Niemiec nie 
będzie mieszkał z czerwoną. 


I tu dochodzimy do trzeciego planu opowieści - bohaterem 
zbiorowym są bowiem Niemcy - podzieleni z grubsza na 
tych, których to wszystko nie obchodzi, na czerwonych - 
orędowników rewolucji robotniczej i brunatnych bojówkarzy 
narodowego socjalizmu. Jednych i drugich obserwuje na co 
dzień i komentuje stary policjant. Oba zresztą te 
ugrupowania zostają dość wyraźnie napiętnowane - 
brunatni są wyszydzani zarówno przez dziennikarza, który 
wypowiada się o nich z pogardą i razem z kolegami z 
redakcji otwarcie z nich drwi oraz policjanta, który w 
ulicznych przepychankach przyrównuje ich do psów. 
Czerwoni poddani są krytyce mniej opisowej - pokazany jest 
mechanizm uzależnienia „towarzyszki Gudrun”, która 
dostaje się pod nachalną i nie do końca oczekiwaną 
protekcję jednego z aktywnych działaczy ruchu, stając się 
komunistką niejako mimo woli. 

Wśród tych ścierających się na ulicach, czekających tylko na 
wybuch, zdobywających wykluczające się sympatie ludzi 
frakcji rewolucyjnych toczy się zwykłe życie Berlina. Ludzie 
żyją, kochają się, spotykają, ranią wzajemnie i odrzucają. 
Marthe po porzuceniu uczelni próbuje zarobić na życie, 
odcięta od pieniędzy ojca; związuje się wreszcie z 
Severingiem, wcześniej odrzucając zaloty jednej z 
koleżanek. Na tle ich nagłego i gwałtownego romansu Berlin 
przygotowuje się do przejęcia władzy przez jedną z opcji. I 
chociaż czytelnik wie już, że zwyciężą brunatni i na wiele lat 
ciemność spadnie na to zbudowane na mokradłach miasto - 
bohaterowie epopei mogą jedynie domyślać się przyszłych 
wydarzeń. 

„Berlin Miasto kamieni” to rewelacyjne studium ludzkich 
zachowań, postaw, charakterów, a także, a może przede 
wszystkim - zmiany tychże. Lutes stopniowo i powoli 
wprowadza swojego czytelnika w kręcącą się coraz szybciej 
karuzelę wydarzeń, która porywa kolejne postaci, wkręcając 



je w bezlitosne tryby historii, które nie patrzą, tylko mielą na 
miazgą ludzkie życia. 

Narysowany nastrojową, utrzymaną w konwencji 
magicznego realizmu kreską ten czarno-biały album 
olśniewa wiernością oddania świata przedstawionego, 
przepychem szczegółów i detali, skontrastowanym z 
wyrazistością ludzkich postaci. Mimo pozornej prostoty 
historia narysowana jest bardzo kunsztownie. 

Z pewnością jest to jeden z tomów, które samym swoim 
pomysłem i istnieniem obalają bzdurną tezę powtarzaną 
przez ciasne umysły, że komiks to rozrywka prymitywna. 
Medium to, mające dłuższą historię niż kino, w swoim wieku 
dojrzałym potrafi zaoferować czytelnikowi wyrobionemu 
także takie wysublimowane, inteligentne i przerażające w 
swojej trafności i wymowie arcydzieło. Z pewnością „Berlin” - 
nie tylko jako studium rodzącej się grozy hitleryzmu czy 
analiza bolszewickiego widzenia świata , lecz także jako 
mistrzowskie notatki z obserwacji jednostek i tłumów 
ludzkich - jest pod każdym względem majstersztykiem. 

Przemówi nie tylko do historyka, do psychologa czy 
socjologa - ten komiks przemówi do każdego, bo pokazuje 
zwykłych ludzi z każdej warstwy społecznej, uwikłanych w 
gordyjski węzeł bolesnej historii współczesnej. 

Uznanie dla epopei Lutesa zostało zresztą dosadnie 
wyrażone przez polskich czytelników, którzy „głosując 
portfelem” dość szybko wykupili pierwsze wydanie „Berlina”, 
niemalże wymuszając na wydawcy dodruk, co w warunkach 
polskiego rynku komiksowego jest wydarzeniem prawie 
niespotykanym. 

Ta, z pewnością jedna z najważniejszych powieści 
graficznych w historii medium, przedstawia obecnie dla 
czytelnika jedną tylko wadę. Musimy nadal czekać na 
publikację kolejnego tomu, chociaż po przewróceniu 



ostatniej karty tego świetnego także od strony poligraficznej 
wydania - chciałoby się zawyć z wściekłości, nie dostawszy 
odpowiedzi na pytanie - co dalej? 

PS. Nie rozumiem tylko graficznego zabiegu usunięcia 
swastyk. Skoro Lutes usunął symbole hitleryzmu, to 
dlaczego nie usunął sierpa i młota? Bolszewizm / stalinizm 
był mniej straszny od narodowego socjalizmu? I po co w 
ogóle usuwać takie symbole? 



Rany wylotowe 

Czerwiec 2010 


„Rany wylotowe” to bez wątpienia jeden z najważniejszych 
komiksów ostatnich lat. Zapowiedziany dawno temu przez 
specjalizujące się w ambitniejszych pozycjach wydawnictwo 
Kultura Gniewu rozbudzał apetyt polskich fanów, 
czekających niecierpliwie na opóźniającą się premierę. 

W grudniu zeszłego roku, na zaproszenie „Kultury 
Liberalnej" autorka tej niezwykłej powieści graficznej 
spotkała się z polskimi czytelnikami przy okazji prywatnej 
wizyty w Warszawie. 

Córka dwójki uznanych lekarzy, mieszkająca w Tel-Avivie 
Rutu Modan z komiksem związana jest od dawna. W połowie 
lat 90. została redaktorem hebrajskojęzycznego wydania 
magazynu „MAD”. Czytelnicy zagraniczni znają ją także 
dzięki współpracy z magazynem „New York Times”. Przez 
kilka miesięcy jej krótkie historie publikowane były na 
stronie pisma. 

Opublikowane w 2007 roku „Rany wylotowe” to bardzo 
współczesna i bardzo trudna historia obyczajowa. 
Odznaczona Nagrodą Eisnera, najbardziej prestiżowym 
trofeum branży (zwanym czasem komiksowym Pulitzerem), 
jest to opowieść o ludziach - o ich związkach, a raczej ich 
rozpadzie, zaniku więzi, marazmie, zobojętnieniu. 

Koby, dwudziestokilkuletni taksówkarz z Tel-Avivu poznaje 
pewnego razu Numi - młodą dziewczynę, która twierdzi, że 
była związana uczuciowo z jego ojcem. Ojcem, dodajmy, 
który prawdopodobnie zginął w zamachu terrorystycznym, 
co dziewczyna próbuje ostatecznie ustalić. 


Koby nie jest temu specjalnie chętny. Jego relacje z ojcem 
były w najlepszym wypadku chłodne - od bardzo dawna nie 
utrzymywali kontaktu. Mimo sceptycyzmu, pomaga Numi 
przy prowadzeniu jej prywatnego śledztwa, a między tą 
dwójką zaczynają pojawiać się uczucia zgoła inne, niż 
wspólna sprawa. 

Modan bezlitośnie portretuje rozpad więzi rodzinnych i 
społecznych. Pozornie beznamiętnie pokazuje powszedniość 
śmierci w ogarniętym trwającą od dziesięcioleci wojną 
Izraelu. Portretuje zwykłych ludzi dyskretnie, w ich 
codziennym, niby-zwyczajnym życiu. Nie ocenia, nie 
wartościuje, a jednak z jej opowieści wyciągnąć można 
wnioski bardzo nieprzychylne dla bohaterów. 

W tej opowieści nie ma sentymentów, to smutny, ale niemal 
kliniczny, analityczny obrachunek z rzeczywistością, w jakiej 
autorce przyszło żyć. Kliniczny, ale za to niezwykle trafny i 
urzekający niezwykłą oprawą graficzną. 

Charakterystyczne, pozornie uproszczone i niewyszukane 
rysunki idealnie oddają realistyczną treść. Przywodzące na 
myśl najlepsze dokonania ilustracji prasowej, 
przypominające odrobinę secesyjne grafiki szkice są 
dodatkowo w niezwykle wyszukany sposób pokolorowane. 
Na pierwszy rzut oka bezduszna cyfrowa warstwa 
kolorystyczna okazuje się niezwykle starannie przygotowana 
i sprawia, że specyficzna kreska Modan uzyskuje 
niesamowitą wyrazistość. 

„Rany wylotowe” to nie jest komiks dla każdego. Jest to 
opowieść trudna, bardzo wymagająca od czytelnika, łatwo 
przy pierwszym czytaniu zgubić jej sens i odnieść wrażenie, 
że to tylko płytka opowiastka o chłopaku, którego nie 
zainteresowała śmierć ojca. Uznanie nie każdego czytelnika 
znajdzie też forma graficzna historii. 



Warto jednak dać jej szansę, pozwolić się wciągnąć i 
poobserwować codzienność zwykłych ludzi w niezwykłych - 
dla nas - czasach i kraju. Pod tym względem Modan 
przypomina samego mistrza Eisnera, wirtuoza obserwacji i 
prezentowania ludzi w komiksie. 

Wypada także pochwalić edytorską staranność, z jaką 
przygotowano polskie wydanie, chociaż w przypadku Kultury 
Gniewu jest to absolutny standard. Doskonała jakość druku, 
świetny papier, tłumaczenie bez zarzutu, a do tego 
zaskakująco przystępna cena, to połączenie dodatkowo 
zachęcające do sięgnięcia po to właśnie wydanie „Ran 
wylotowych” - komiksu trudnego i nie dla wszystkich, ale z 
pewnością wartego uwagi i w pełni zasługującego na 
dotychczasowe pochwały i nagrody. 



Pieniądze, kobiety i wybuchy 

Czerwiec 2010 


Każdy z nas ma czasem ochotę na trochę dobrze 
zrealizowanej popularnej rozrywki. W przerwach między 
komiksami o Republice Weimarskiej, dorosłości, 
galeriankach i życiu we współczesnym Izraelu dobrze jest 
sięgnąć po jakąś sprawdzoną sensację ze Starego 
Kontynentu. 

Okazja jest nie lada, bo, korzystając z zeszłorocznej 
premiery filmowej, wydawnictwo Egmont ponownie 
wprowadziło na rynek polski serię „Largo Winch”. I muszę 
przyznać, dopiero gdy zatopiłem się w lekturze 
zrozumiałem, jak bardzo brakowało mi takiej rozrywki. 
„Largo Winch” bowiem to klasyczna sensacja - wielkie 
pieniądze, wielkie przygody i wielce piękne kobiety. A 
wszystko kręci się wokół niepokornego, młodego miliardera, 
który nie wiadomo, czy nie wolałby pozostać raczej 
awanturnikiem, niż odziedziczyć po adopcyjnym ojcu 
ogromny koncern. 

To smakowite danie przygotował weteran europejskiego 
komiksu. Jean Van Hamme znany jest Polakom od bardzo 
dawna, głównie za sprawą serii „Thorgal” o przygodach 
dzielnego Wikinga, rysowanych przez naszego rodaka, 
Grzegorza Rosińskiego. Ten sam duet zresztą stworzył 
nadzwyczaj cenione przez krytykę i czytelników dzieło 
„Szninkiel”, wznowione niedawno kolejny raz po polsku. 
Dużą popularnością w naszym kraju cieszyła się także 
sensacyjna seria „XIII” jego scenariusza. 

Dwadzieścia lat temu Van Hamme zaproponował Philippe 
Francgowi zilustrowanie w formie komiksu swojej książki, 
która wówczas właśnie się ukazała. Od tamtej pory „Largo 


Winch” kojarzy się nieodmiennie z klasyką komiksowej 
opowieści sensacyjno-awanturniczej. Seria była wielokrotnie 
wznawiana, niedawno ją zekranizowano i już trwają prace 
nad kolejnym filmem. 

Co sprawia, że młody miliarder jugosłowiańskiego 
pochodzenia, Largon Winczlav i jego przygody są tak 
wciągające? W zasadzie nic ponad to, co wymieniłem na 
początku. W najlepszej tradycji takich klasyków sensacji jak 
McLean czy Fleming, Van Hamme prezentuje nam bohatera 
niepokornego, chodzącego własnymi ścieżkami, 
rozwiązującego swoje problemy w sposób 
niekonwencjonalny i bezkompromisowy. 

Chociaż na co dzień jest miliarderem i stoi na czele 
gigantycznej, międzynarodowej korporacji nie ma 
problemów, by oprócz rekinów finansjery i tuzów 
zarządzania otaczać się awanturnikami takimi samymi, jak 
on - deportowanymi z ojczyzny eks-złodziejami, szalonymi 
pilotami czy przepięknymi byłymi agentkami karteli 
narkotykowych. Wszyscy ci ludzie okazują się niezwykle 
pomocni niezależnie od tego, czy akurat Koncern W 
dokonuje przejęcia konkurencji na niespotykaną dotąd skalę 
przy pomocy Publicznej Oferty Kupna, czy też jego szef musi 
dowieść swojej niewinności, uwikłany przez CIA w śledztwo 
dotyczące przemytu heroiny, czy wreszcie w górach Birmy 
próbuje odbić z rąk wojskowych oprawców swojego 
najbliższego przyjaciela, zaciągając śmiertelny dług u 
chińskiej mafii. Oczywiście, jak przystało na rasowego 
awanturnika robi to z wdziękiem, bez skrupułów, nie 
oglądając się na konwenanse i prawo, podczas gdy kobiety o 
zapierającej dech w piersiach urodzie niemal same wpadają 
mu do łóżka. 

Można mieć sceptyczne nastawienie do tego schematu, ale 
jeśli jest on zrealizowany z klasą i inteligentnie, to, podobnie 
jak filmy z najbardziej znanym agentem Jej Królewskiej 



Mości, po prostu musi się spodobać. Szczególnie, że prócz 
naprawdę wciągającego, dokładnie dopracowanego 
scenariusza, który, mimo że nieprawdopodobny nie próbuje 
obrazić czytelnika kliszami i idiotyzmami, komiks ten oferuje 
doskonałe rysunki. Francg porusza się w manierze 
realistycznej, popularnej w komiksie frankońskim. Jego 
rysunki przywodzą na myśl takich rysowników jak Kasprzak 
czy Marvano. Świetne, wysmakowane kolory to także cecha 
charakterystyczna tego segmentu. 

Polskie wydanie warte jest uwagi również ze względów 
czysto technicznych. Egmont zdecydował się na publikację 
zbiorczą, podobnie jak w zeszłorocznym „Halloween Blues”. 
W przystępnej cenie czytelnik dostaje tomy zbierające po 
cztery oryginalne albumy, co zapewnia dużą dawkę lektury 
na raz. Rozwiązanie o tyle dobre, że zwykle każda historia 
zajmuje dwa oryginalne albumy - my możemy przeczytać ją 
od razu, bez oczekiwania na publikację kolejnego tomu. 

„Largo Winch” to idealny komiks dla każdego, kto lubi dobrą 
rozrywkę. To także świetna pozycja dla kogoś, kto swoją 
przygodę z tym medium dopiero chciałby rozpocząć, a 
niekoniecznie ma ochotę na eksperymenty formalne czy 
problemy cięższego kalibru. Rozrywka być może prosta, ale 
nie prostacka i w swoim gatunku naprawdę wysokiej próby. 



Mój rok - wiosna 

Lipiec 2010 


Wydawnictwo Hanami ma dobrą rękę do tytułów, które 
ukazują się w ich ofercie. W odróżnieniu od innych 
wydawców komiksu japońskiego w Polsce, stawia raczej na 
historie dla dorosłych - poważniejsze, trudniejsze, nieco 
głębsze. Mimo to oferta wydawnictwa jest różnorodna i 
przekrojowa. „Balsamista" styka czytelnika z problemem 
śmierci, „Suppli" opowiada o współczesnym życiu w 
korporacji, a „Solanin" konfrontuje wchodzących w życie 
młodych ludzi ze światem. 

Tym, co jeszcze rodzimy rynek zawdzięcza Hanami, jest 
wprowadzenie do Polski Jiró Taniguchiego. Samego autora 
nie będę przybliżął, ponieważ recenzje jego mang 
kilkakrotnie gościły już na łamach „Kultury Liberalnej". 

Po bezapelacyjnie rewelacyjnej „Odległej dzielnicy" 
wydawnictwo poszło za ciosem i na niedawnym Bałtyckim 
Festiwalu Komiksu zorganizowało premierę pierwszej części 
„Mojego roku", niezwykłej japońsko-francuskiej kooperacji. 

Dla Taniguchiego taka współpraca nie była nowym 
doświadczeniem. Opublikowany również w Hanami „Ikar", 
narysowany do scenariusza słynnego Moebiusa, uznawany 
jest przez wielu krytyków za jedną z najważniejszych 
kooperacji komiksowych między Wschodem i Zachodem. 

„Mój rok: Wiosna" to wpisująca się znakomicie w profil 
wydawnictwa historia obyczajowa. Autorem scenariusza jest 
tym razem Jean-David Morvan, kilkakrotnie nominowany i 
nagradzany w Angouleme twórca, polskiemu czytelnikowi 
znany głównie z serii „Armada", opowiadającej o losach 
kosmicznej agentki wykonującej zlecenia dla tytułowej 


Armady - wielorasowego, multikulturowego konwoju 
przemierzającego kosmos. 

Tym razem scenariusz dotyczy rzeczy raczej przyziemnych, 
chwilami wręcz - przyziemnych boleśnie. Główną bohaterką 
jest Capucine - przesympatyczna ośmiolatka, która byłaby 
pewnie taka sama jak wszystkie ośmiolatki, gdyby nie zespół 
Downa. Ten album to przedstawiona z perspektywy dziecka 
kronika zmagań i walki, jaką prowadzą mała Cap i jej rodzice 
o to, aby dziecko, mimo swojego upośledzenia, mogło 
normalnie funkcjonować. Terapia, dodatkowe zajęcia, 
kłopoty ze szkołą, a do tego zwykłe, codzienne troski, 
radości i ludzkie sprawy składają się na poruszający 
dziennik. Czytelnik zagląda w tę niezwykłą codzienność po 
dziecięcemu, w ciepły i wzruszający sposób. 

Wśród polskich fanów pojawiły się po premierze głosy, że 
albo Morvan do tego stopnia wczuł się we współpracę, że 
idealnie dopasował się do stylu opowieści, jakie zwykle 
tworzy Taniguchi, albo rysownik zdominował ten album. Jest 
to bowiem album, nawet jak na mistrza Taniguchiego, 
wspaniały. Przede wszystkim wykonany w stylu zachodnim - 
w pełnym kolorze. Japoński komiks operuje zwykle w czerni i 
bieli, wspomagając się rastrami, z rzadka jedynie sięgając po 
kolor, który zwykle ogranicza się do okładki i kilku zaledwie 
stron wprowadzenia. Wszystkie wydane dotąd w Polsce 
albumy Jiró tak właśnie wyglądają. 

Tymczasem „Mój rok” jest precyzyjnie wyrysowany 
charakterystyczną kreską mistrza i przepięknie 
pokolorowany akwarelą, co przywodzi mi na myśl prace 
innego mojego ulubieńca, Scotta Hamptona, z równie 
poruszającego albumu „Night Cries”. 

Dzieło Taniguchiego jest jednak utrzymane - odwrotnie niż 
wspomniany albumu Hamptona, przepełniony mrokiem i 
bólem - w jasnej, stonowanej, miejscami pastelowej palecie 



barw, która tchnie niezwykłą siłą wyrazu i realizmem 
przedstawień. To wysmakowana graficzna uczta nie tylko dla 
fana twórczości autora „Ratownika” i „Odległej dzielnicy”. 

Danie to jest tym wspanialsze, że „Mój rok” został wspaniale 
przygotowany również od strony edytorskiej. Bardzo duży 
jak na komiks format (powiększone A4), doskonale 
wydrukowany na matowej kredzie o delikatnym, 
wpadającym w ecru odcieniu, nadającym barwom 
dodatkowego ciepła i głębi, czyni z tej pozycji najwyższej 
próby popis kunsztu edytorskiego. 

Chociaż muszę przyznać, iż moja opinia może być zupełnie 
niemiarodajna z racji tego, że jestem beznadziejnym 
miłośnikiem twórczości Taniguchiego, warto jednak 
przekonać się samemu, czy przypadkiem mój zachwyt nie 
jest uzasadniony. Warto tym bardziej, że przygoda z tym 
niezwykłym obyczajowym dziełem dopiero się zaczyna - 
„Wiosna” to zaledwie pierwsza część tetralogii, której 
wydanie w całości zapowiedziało Hanami. 



Nieświęci garnki lepią 

Sierpień 2010 


Yo Hinomura był garncarzem, spokojnym człowiekiem, 
lepiącym i wypalającym swoje wyroby w odludnej pracowni. 
Do momentu, aż w wyniku nieszczęśliwego splotu 
okoliczności został mordercą, pracującym dla chińskiej mafii 
108 Dragons. Poddany hipnozie, uwarunkowany i świetnie 
wyszkolony zabija na polecenie swoich mocodawców 
każdego. Znany pod imieniem Crying Freeman zabójca 
nigdy nie zawodzi, nigdy nie chybia, nigdy się nie waha. 
Jednak po każdym zabójstwie bezgłośnie płacze, roniąc 
potoki łez. 

Akcja serii zaczyna się w chwili, gdy młoda malarka. Emu 
Hino, jest świadkiem zabójstwa dokonanego przez 
Freemana. Kobieta szykuje się na śmierć. Hinomura jednak 
przychodzi, aby uczynić z niej swoją żonę. Wkrótce, z 
dziewczyną u boku, staje na czele 108 Dragons, przejmując 
kierownictwo gangu jako Long Tai-Yang. 

Freeman jest niezwykle barwną postacią, skrzyżowaniem 
Jamesa Bonda z Bruce'em Lee. Najbardziej przypomina 
Hemingwayowskiego Człowieka Śmiechu, który z każdej 
sytuacji wychodzi obronną ręką, z każdej pułapki ucieknie, 
każdego wroga pokona, pozostając nieuchwytny. Podobnie 
jak tamten fikcyjny bohater, tak i garncarz z Japonii, 
zamieniony w mordercę, wydaje się być niezwyciężony. 

„Crying Freeman” to szybka, barwna, pełna nagłych zwrotów 
akcji, krwi i seksu opowieść o gangsterach z organizacji 
całego świata. Kazuo Koike, autor scenariusza, w Polsce 
najlepiej znany jest chyba z serii „Samotny wilk i szczenię” - 
monumentalnej sagi samurajskiej. Świetnie czuje się w 
klimatach komiksu akcji, snuje intrygi bandyckie z lekkością 


i luzem, przerzucając akcję z miejsca na miejsce, przez 
Japonię, Chiny, Hong Kong i tworząc barwną galerię postaci. 
Znajdą się w niej Hino, która bez wahania za mężem 
poszłaby w ogień, czy też groteskowa olbrzymka Bai Ya 
Shan, gigantyczna morderczyni o uczuciowości dziecka, 
dziesiątki różnej rangi gangsterów z największych mafijnych 
organizacji świata - Camorry, triad, yakuzy... 

Historię do życia powołał Ryoichi Ikegami, weteran mangi, 
wielokrotnie nagradzany branżowymi nagrodami profesor 
University of Arts w Osace. Posługuje się on 
charakterystycznym, dopracowanym, wysoce realistycznym 
stylem. Dokładnie odrobione postacie, mimo ich mnogości, 
mają wszystkie własny, unikalny charakter. Lokalizacje - czy 
to urbanistyczny horror Walled City of Kowloon, czy sielskie 
lokalizacje w lasach Okinawy - przytłaczają przepychem 
detali i perfekcyjnym wykonaniem. 

„Crying Freeman” z pewnością nie jest historią dla każdego. 
Opowieść jest brutalna i ciężka, ale niewątpliwie warto po 
nią sięgnąć, zamiast kolejnej odmóżdżającej siekanki z 
Hollywood. Bardziej przypomina takie produkcje jak 
„Brother” Takieshiego Kitano. Sama manga została zresztą 
trzykrotnie zaadaptowana na potrzeby ekranu - pierwsze 
dwa filmy zrobiono w Hong Kongu, trzeci powstał w 
koprodukcji francusko-kanadyjskiej i był wyświetlany 
również w Europie. 

„Crying Freeman” zadowoli z pewnością miłośników sztuk 
walki, fascynatów broni, a także tych, którzy kochają piękne 
kobiety. To trochę taki bardziej krwawy, do cna 
zdeprawowany, gangsterski brat Largo Wincha. 

A jeśli komuś przypadnie do gustu opowieść o mordercy 
mimo woli, może sięgnąć także po inną mangę Ikegamiego, 
dostępną na naszym rynku: „HEAT”. 




Bikini na boisku 

Sierpień 2010 


W dobie przybierającego raz radosne, raz groteskowe obroty 
dyskursu o konniksie kobiecym zapomina się często, że 
istnieje w Polsce wydawnictwo, które promuje i wydaje 
prawie wyłącznie komiksy polskich autorek. Inna sprawa, że 
dziewczyny te uważają się prawdopodobnie za twórczynie 
mangi, z komiksem nie chcą mieć nic wspólnego, a rzeczony 
dyskurs mają w okolicach okrężnicy esowatej. Nie zmienia to 
faktu, że w ofercie Studia JG produkcji, które nie są 
stworzone przez polskie dziewczyny jest stanowczo mało. 

Do jednej z nich należy „Boys of summer”, Chucka Austena i 
Hirokiego Otsuki. 

Nie jestem pewien, czy tomik ten leżał w jednym sklepie z 
czymś, co można by określić mianem „ambitne”, ale z 
pewnością określenie „niezobowiązująca rozrywka” jest jak 
najbardziej na miejscu. Austen pisywał wcześniej do „X-Men” 
i do serialu „Bobby kontra wapniaki”, więc schematy grupy, 
szkoły i obyczajowych zawirowań ma opanowane, 
przynajmniej w stopniu warsztatowym. Rzeczeni „chłopcy 
lata” to dwóch leszczy, którzy właśnie rozpoczynają studia. 
Scenariusz podążą dobrze przetartym torem obyczajowego 
shonen z elementami sportowymi. Jest drużyna, główny 
bohater, który ma niezwykłą umiejętność (mało niezwykłą, 
ale zawsze), jego głupi, gruby i pozbawiony życia kumpel, 
piękna dziewczyna, która sama nie wie, czy woli dać 
głównemu bohaterowi w mordę, czy się na niego rzucić. Do 
tego oczywiście niezbędna dawka bikini, cycków i jakieś 
śladowe ilości intryg szkolnych. 

Całość, wbrew pozorom, jest dość strawna i czyta się lekko, 
szybko i przyjemnie, a po odstawieniu na półkę nie 


powoduje nadmiernego obciążenia zwojów zbyt 
wyszukanymi dylematami i problemami. 

Ilustracje również świetnie wpisują się w shonenowski model 
mangi dla chłopców - laski mają przynajmniej za ciasne B, 
chłopcy są wysocy i wysportowani (z wyjątkiem kumpla 
głównego bohatera), a kreska jest prosta, przejrzysta i 
wystarczająco ilustruje wszystko, co ma zilustrować. Trudno 
tu mówić o artyzmie, ale warsztat ma Otsuka odrobiony na 
tyle, żeby uznać go za zawodowca. Aż tyle i tylko tyle, co w 
sumie w takiej produkcji ani dziwi, ani przeszkadza. A, że 
tom gęsto przetykany jest całostronicowymi panelami z 
główną bohaterką lub istotami pokrewnymi, to zawsze jest 
miejsce na chwilę oddechu, gdyby ktoś wyjątkowo 
nienawykły do śledzenia pulpowych fabuł miał problem z 
nadążaniem. 

„Boys of summer” to niemające pretensji do sztuki czytadło, 
objętościowo w sam raz na jazdę pociągiem z Warszawy do 
Łodzi. To niezła pozycja na plażę, na ławkę pod kinem, gdy 
dziewczyna się spóźnia czy do autobusu. 

Szczególnie, że warto wydać te 20 złotych polskich, aby 
wspomóc walkę Janka Godwoda o promocję polskich 
twórczyń komiksu. Przepraszam - mangi. 



Posłaniec śmierci 

Sierpień 2010 


Pewnego dnia na dworze króla Salomona pojawił się Azrael i 
zaczął natarczywie przyglądać się jednemu z dworzan. 
Widząc to, ów poprosił króla o ratunek, bojąc się, że to po 
niego właśnie przybył zwiastun śmierci. Dobry król rozkazał 
wiatrom przenieść wiernego dworzanina do Indii. Potem 
podszedł do Azraela i zapytał go o powód zainteresowania. 
Byłem zdziwiony, królu, widząc go tutaj - odparł anioł - 
miałem bowiem polecenie zabrać go z Indii. 

Motyw śmierci jednostki podporządkowanej i 
uprzedmiotowionej jako narzędzie do nadrzędnego, 
społecznego celu pojawia się w kulturze masowej Kraju 
Kwitnącej Wiśni dość często. Być może zrodził się on z 
autentycznych doświadczeń formacji kaiten i tokkotai - 
odpowiednio pilotów torped morskich i samolotów, znanych 
na Zachodzie jako kamikaze, być może jest dużo 
wcześniejszy. Jedną z głośniejszych jego realizacji jest 
powieść Koshuna Takamiego „Battle Royale", zaadaptowana 
potem jako manga oraz równie głośny i zdobywający 
uznanie krytyki oraz oddanie fanów film z Takeshim Kitano. 

Podobnym pomysłem operuje Motoro Masę w swojej mandze 
„Ikigami”. Inaczej jednak, niż w „Battle Royale", gdzie grupa 
ludzi musiała własnoręcznie się pozabijać, u Masego śmierć 
jednostkowa jest szybka, sterylna i w pełni 
zbiurokratyzowana. Oto jeden z każdego 1000 obywateli 
ginie, nim osiągnie 24 rok życia. Egzekucji dokonuje się przy 
pomocy nanokapsuł podawanych zastrzykiem wszystkim 
zaczynającym naukę szkolną dzieciom. Wybór ofiar jest w 
pełni przypadkowy i utrzymywany w całkowitej tajemnicy. 
Gdy zbliża się czas eksplozji kapsuły, administracja ustala 
jej nosiciela i wysyła do niego doręczyciela, który niesie 


tytułowe ikigami - powiadomienie o tym, że człowiekowi 
pozostała doba życia. 

Sytuacja z początku może się wydawać groteskowa, bo 
społeczeństwo dobrowolnie skazujące na śmierć jeden 
promil swoich obywateli, aby zapewnić sobie wzrost 
gospodarczy, posłuszeństwo i obywatelską 
samoświadomość, musi w dzisiejszych czasach należeć 
wyłącznie do domeny fantastyki naukowej. Nie sama jednak 
sytuacja jest tu ważna, lecz losy ludzi - młodego 
doręczyciela Fujimoto oraz tych, którzy dostają od niego 
ikigami. 

W pierwszym tomie Masę przedstawia dwóch mężczyzn, ich 
ostatnie godziny, reakcje w obliczu nieuchronnej śmierci, 
bilans życia. Są to dwie zupełnie różne postawy - jednego 
przytłacza chęć zemsty i odpłacenia wszystkim 
krzywdzicielom, co (kuriozalnie) w ostatecznym rozrachunku 
nie przynosi ulgi, ale daje zupełnie inny, nieoczekiwany, 
pozytywny skutek. Drugi z „naznaczonych” postanawia w 
ostatniej godzinie odkurzyć dawno zapomniane, zaprzedane 
ideały i umrzeć będąc sobą. Równie ciekawy jest 
przewijający się w tle wątek Fujimoto, który najwyraźniej 
będzie ewoluował w miarę rozwoju serii. Już teraz 
doręczyciel ma wątpliwości, zastanawia się nad 
sensownością, próbuje wczuć się w sytuację skazanych - 
należy liczyć, że wraz z upływem akcji nastąpi silna 
eskalacja konfliktu moralnego pomiędzy ogólnie pojętym 
dobrem a wiernością prawu i państwu. 

„Ikigami” to jedna z tych serii, które pod fasadą banalnego 
pomysłu przemycają ważne pytania o kondycję człowieka 
we współczesnym świecie. Przez pozorne oderwanie od 
rzeczywistości opowiadają jednak o nas samych - naszych 
lękach, wizjach, wartościach. Tak jak Janusz Zajdel, słynny 
polski pisarz sprzed lat ukrywał swoje socjologiczne i 
psychologiczne wizje pod płaszczykiem antyutopii, tak tutaj 



mangaka posługuje się tym samym zabiegiem. Zabiegiem, 
jak się zdaje, udanym - świadczyć może o tym chociażby 
nominacja do głównej nagrody w Angouleme - być może 
największe wyróżnienie świata komiksu. 



Mimo wszystko nastanie poranek 

Sierpień 2010 


Wydawnictwo Hanami poszło za ciosem i wprowadziło na 
polski rynek kolejną mangę Inio Asano - autora bardzo 
dobrze przyjętego „Solanina”, o którym już na tych łamach 
pisałem. W tamtej publikacji mangaka zapuścił się w 
grożące popadnięciem w banał i kicz rejony opowieści 
obyczajowej i pokazał, że jest nie tylko sprawnym i 
ciekawym twórcą, lecz także bystrym obserwatorem i ciętym 
komentatorem rzeczywistości. W wydanej niedawno mandze 
„Osiedle Promieniste” Asano potwierdza te obserwacje na 
swój temat. Zapracowuje też na kolejny laur jako twórca 
obyczajowy. 

Tomik reklamuje nieco sensacyjna informacja o pewnym 
osiedlu, na którym wzrasta liczba samobójstw. Temat tyleż 
ciekawy, co brukowy, w Japonii zresztą ponoć dość 
popularny. Fanom mangi musi niezwłocznie przywieść na 
myśl inne bardzo znane dzieło gatunku, czyli „Domu”, 
stworzone bez mała 30 lat temu przez Katsuhiro Otomo. Tam 
przyczyną samobójstw był pewien psychopatyczny 
psychotronik. W przypadku Asano żadne siły nadnaturalne 
się nie pojawiają, choć tu również za licznymi 
samobójstwami stoi jedna osoba. Na tym jednak 
podobieństwa między obiema mangami się kończą. 

Trudno jest mówić o „Osiedlu” bez zdradzania przynajmniej 
części jego treści. Byłoby to karygodne, bo właśnie na 
pozornie prostej intrydze zasadza się cała misterna 
konstrukcja albumu, podzielonego na kilka mniejszych 
segmentów, z których każdy wydaje się osobną nowelką 
(pod pewnymi względami tak zresztą jest). 


Zbiór rozpoczyna prolog, wprowadzający czytelnika na 
Osiedle Promieniste - krótka etiuda, operująca głównie 
atmosferą. 

Pierwsza z właściwych historii to opowieść mangaki, 
zbierającego materiał do nowego komiksu. Można z dużą 
dozą pewności przyjąć, że to autobiograficzna opowieść 
Asano - potwierdzają to zresztą jego uwagi na końcu tomu. 
Mimo że prolog wydaje się oderwany od głównego korpusu 
opowieści, faktycznie wprowadza czytelnika w swoisty 
nastrój i naprowadza go na niektóre dalsze tropy. 

Głównym fragmentem tej opowieści jest historia chłopca z 
blokowiska. Niektórzy mogliby skrzywić się na taki dobór 
określenia, uważam jednak, że jest ono kwintesencją 
problemu młodego bohatera. Mimo ekskluzywności i 
wysokiego standardu, osiedle Promieniste pozostaje 
luksusowym gettem, w którym przede wszystkim rozpadają 
się więzi społeczne. Nastoletni Tasuku i jego niewiele starsza 
przyjaciółka to w zasadzie bezpańskie dzieci, szukające u 
siebie nawzajem, nieco po omacku, ciepła i przywiązania, 
którego żadne z nich nie znajduje w domu. Najważniejsza 
część ich dni upływa na pobliskim przystanku, na którym się 
spotykają. 

Dalsza, dwuczęściowa historia, łączy się z pierwszą tylko za 
pośrednictwem jednego z bohaterów. Właśnie owo 
powiązanie między na pierwszy rzut oka zupełnie 
niezależnymi opowieściami - ba, między historiami, które 
mają całkowicie odmienny wydźwięk i niepodobną 
atmosferę - sprawia, że czytelnik musi spojrzeć na autora z 
pewnym podziwem. 

To dzięki niemu dostrzegamy bowiem, że konstrukcja 
„Osiedla Promienistego”, zbudowana niejako z modularnych 
elementów fabuły, zasadza się na prostej konstatacji, że nic 
nie jest takie, jakim by się wydawało. Zaś każdy człowiek. 



zdarzenie i sytuacja mają wiele cech, aspektów i 
przeciwstawnych stron, w zależności od kontekstu i sytuacji, 
a także (może przede wszystkim) w zależności od punktu 
widzenia obserwatora akcji. 

Mówiąc mniej bełkotliwie: ludzie, którym współczuliśmy i 
których polubiliśmy, okazują się bydlętami. Pogardzane, 
wypalone istoty nagle zyskują znamiona człowieczeństwa. 
Źli okazują się kuriozalnie dobrzy, godni uwagi i wielkiego 
współczucia, gdy nagle los obraca się przeciw nim. 

Asano żongluje nastrojami i sympatiami czytelnika zręcznie, 
nieprzewidywalnie i niezwykle subtelnie. Podczas czytania 
niemal z zaskoczeniem łapałem się na tym, że mój stosunek 
do niektórych sportretowanych przez autora osób zmieniał 
się nie tylko diametralnie, lecz także bardzo gwałtownie - i 
zawsze była to zmiana uzasadniona. 

Całość podsumowuje mocno surrealistyczny epilog, 
zahaczający niemal o „Strefę Mroku”. W pewien sposób 
uzupełnia on - przez kontrę - prolog. Coś się zaczyna i coś 
się kończy. 

W tym miejscu muszę powtórzyć jeszcze raz moją opinię, 
którą dzieliłem się już przy „Solaninie” i we wstępie do tego 
tekstu. Inio Asano to prawdziwy mistrz historii obyczajowej. 
Jego zwodniczo proste nowele okazują się w istocie 
warsztatowym popisem nie tylko od strony graficznej, lecz 
przede wszystkim scenariuszowej. Wraz z każdą stroną 
ujawnia się maestria misternie utkanej, skomplikowanej 
tkanki opowieści oraz boleśnie celne obserwacje, 
przeniesione wprost z prawdziwego świata i przerafinowane 
przez wrażliwość autora. 

„Osiedle Promieniste” to bardzo poważny kandydat do tytułu 
komiksu roku - nie tylko w moim osobisty rankingu. Cieszy 
również intuicja wydawnictwa Hanami, która pozwoliła, po 
świetnym Taniguchim, zaprezentować polskim czytelnikom 



kolejnego doskonałego japońskiego twórcę. Teraz wypada 
już tylko zadać pytanie, czy następny w kolejce jest 
„Punpun”? 



Możemy wrzucić coś na Kasprzaka 

Wrzesień 2010 


Jest koniec czerwca 1980 roku. Na osiedlu spotyka się kilku 
kumpli ze szkoły średniej. Popalają papierosy, popijają tanie 
wino, wakacyjne dni upływają im na „kołowaniu” nowych 
płyt ulubionych zachodnich kapel i ogólnym słodkim 
nieróbstwie. Mimo że dookoła aż skrzeczy szara peerelowska 
rzeczywistość, życie osiemnastolatków wcale nie jest szare 
czy nieciekawe. Wakacyjny wypad na Mazury, dziewczyny, 
prywatki, jointy, mecze, a czasem i bijatyka czy mała pogoń 
z MO. Wszystko to w atmosferze lekkiego odprężenia - w 
końcu dopiero co Lechu podpisał porozumienia i „teraz może 
być już tylko lepiej”. 

W takiej atmosferze wkraczają w dorosłość, składając sobie 
pod koniec albumu życzenia nowego, lepszego 1981 roku. ja 
zaś przy czytaniu, chociaż miałem przytłaczającą 
świadomość tego, jak dalej potoczą się ich losy (co zresztą 
autorzy sami dopowiadają w krótkim, graficznym posłowiu), 
czułem się jak na seansie „Walkirii” z Cruise'em - do końca 
chciałem wierzyć, że się uda. 

Album ten ze względu na swoją obyczajową tematykę oraz 
konstrukcję fabularną - podzielenie całości na kilka 
niezależnych, zwartych rozdziałów - przypomina mi inny 
świetny komiks obyczajowy, „Możemy zostać przyjaciółmi” 
Mawila. Mimo że Jarosław Płóciennik nie jest na co dzień 
scenarzystą komiksowym i czasem sposób narracji bardziej 
przypomina wyjątek z książki niż rasowy komiksowy „flow”, 
to jednak historia „czyta się” dobrze, jest autentyczna, 
pewna siebie, dobrze wie, dokąd zmierza i co ma przekazać. 
„Sprane dżinsy...” to szczera, biograficzna opowieść o 
dorastaniu, PRL-u „i całej reszcie”. 


Oprawa graficzna również wymaga od czytelnika pewnego 
zaangażowania. Nie jest to typowa, realistyczna kreska, jaką 
rówieśnicy głównych bohaterów mogą pamiętać z „Relaxu'' 
czy z przygód Kapitana Żbika. Paweł Płóciennik, znany w 
środowisku komiksowym pod pseudonimem Szaweł, to 
twórca dość charakterystyczny. Zaistniał szerzej, publikując 
serię pasków „Półka Zoo” o krnąbrnych, do cna zepsutych 
zwierzakach ze sklepu zoologicznego. Stworzył także zina 
komiksowego „Hard korporacja”, w którym publikował 
między innymi historie z życia brytyjskiej zbuntowanej 
młodzieży. Gra również w kapeli Żelazna Brama, gdzie 
śpiewa o swoim rodzinnym mieście i o komiksach. 

Na co dzień posługuje się charakterystyczną kreską, 
przypominającą raczej satyryczne ilustracje i przywodzącą 
na myśl takich autorów jak Kiełbus. W najnowszym albumie 
upraszcza nieco styl, dodaje do niego subtelną skalę 
szarości, co sprawia, że jest on mniej agresywny, bardziej 
odrealniony, przypomina nieco klimatem rysunki z ostatnich 
stron zeszytów szkolnych, na których rozgrywały się w 
każdym wieku i każdej dekadzie najwspanialsze historie 
ludzkości. Gdy czytelnik zaakceptuje ten styl, już po kilku 
stronach okazuje się, że doskonale współgra on z opowieścią 
- miejscami chropowatą, miejscami skaczącą niczym 
gramofonowa płyta z wysłuchanym do cna „'Bek in Blek' 
Acdesów”. Szaweł zresztą zręcznie wplata w opowieść 
autentyczne lokalizacje osiedla Za Żelazną Bramą i innych 
zakątków Warszawy przełomu lat 70. i 80., a także znane 
postacie. Sama okładka albumu jest bardzo wyraźnym 
hołdem i informacją - tak, o tym też się w tym komiksie 
mówi. 

Kto powinien na siebie te sprane dżinsy wciągnąć? W 
zasadzie każdy. Warszawiacy, fascynaci historii najnowszej, 
wielbiciele biografii. Jest szczery, autentyczny, 
nieskrępowany; czasem karykaturalny, czasem wzruszający. 



taki, jak jego bohaterowie i ich czasy. „Sprane dżinsy...” to 
dość niecodzienny komiks, przerzucający pomost między 
pokoleniami. Dla dzisiejszych 40-, 50-latków będzie 
wycieczką w ich własną młodość, dla 20-latków - lekcją 
historii bez zadęcia, tym ciekawszą, że mówiącą o 
rówieśnikach sprzed ponad ćwierć wieku. Jest też mostem, 
który połączył we wspólnej pracy dwa pokolenia - Jarosław 
Płóciennik jest w końcu ojcem Pawła. 



Pokulturowy majdan 

Październik 2010 


Nie uchwyciłem (dobra, powiedzmy sobie to otwarcie - nie 
czytałem uważnie), że „Henryk Kaydan” będzie serią 
komiksową, nie zaś tylko webkomiksem. 

Tym bardziej zdumiony byłem, kiedy na giełdzie w 
Textilimpexie wpadłem na uśmiechniętą dziewczynę, która 
zaproponowała mi kupno pierwszego numer. Za piątaka 
grzech nie kupić, cokolwiek to jest - warto wypróbować. 
Więc wziąłem. 

Henryk Kaydan, kto zacz? 

Popkulturowa hybryda, chimera komiksowych standardów. 
Superagent rekrutujący się z policji, wdowiec, który w 
dodatku parę lat temu stracił nastoletnią córkę. Zwyczajny 
(sądząc z fabuły czterdziestoparoletni, sądząc z wyglądu 
dekadę starszy) facet z głupawym wąsem. Po trosze 
uwspółcześniony Jan Żbik, odrobinę, przynajmniej pod 
względem pretensji do elegancji i aspiracji James Bond, po 
trosze z wielu różnych schematów. 

Autor ewidentnie wzoruje się na znanych sobie komiksach z 
kręgu akcji, sensacji i szeroko pojętego głównego nurtu. Nie 
wiem, czy dobrze patrzę między kadrami, ale chyba jest 
fanem McFarlane'a - znajoma kreska, znajoma 
karykaturyzacja postaci, nawet niektóre pozy i sylwetki 
wyglądają znajomo. Widać też, że jeszcze długa droga 
zarówno przed Martewiczem-rysownikiem jak i 

Martewiczem-scenarzystą. W tej drugiej roli radzi sobie 
nieco lepiej, chociaż grzęźnie jeszcze w bagnie 
schematyzmu (no chyba, że czytał „podręcznik w której 
minucie wybucha coś w tym filmie" i stara się go stosować). 


w tej pierwszej - cóż, praca, praca i jeszcze raz praca - po 
wyeliminowaniu braków warsztatowych i wyrobieniu bardziej 
indywidualnego stylu ma spore szanse być naprawdę dobry. 
Wygląda na faceta, który ma świadomość koniecznego 
ogromu pracy i przed nim nie będzie uciekał. 

Pierwszy zeszyt „Henryka Kaydana” (to zanglosasione 
nazwisko swoją drogą trochę okropne) to jest zapowiedź. 
Zapowiedź czegoś, co może być fajną zabawą z popkulturą, 
sensacyjniakiem z jajami, o ile autor zachowa odrobinę 
dystansu. Pierwszy zeszyt nie powalił mnie na kolana, ale 
zachęcił, żeby dać Kubie kredyt zaufania i sięgnąć po 
kolejny. Jeśli nadal będzie za piątaka, to grzech nie kupić. 

Wprawdzie Tomek Pstrągowski w niedawnym felietonie 
nawołuje do uartystowienia polskiego komiksu i wieszczy 
brak odbiorcy dla mainstreamu, ja jednak ufam, że i dla 
takich komiksów jest miejsce. Policyjny super-zawadiaka z 
przeszłością Martewicza czy krakowski superhero Szłapy - 
dla kogoś powstali i ktoś te komiksy czytać będzie. Ja więc 
mówię - więcej takiej lekkiej rozrywki bez pretensji do 
siódmego dna. Ja chcę czytać o spluwach, pościgach i 
cyckach. A Ty, Tomek, nie mów, że mnie nie ma. 

Trzymam więc kciuki. 



Heroldowie wiosny i gwiezdne dzieci 

Październik 2010 


Wydawnictwo Hanami ma dobre wyczucie we wprowadzaniu 
na polski rynek nowych japońskich autorów. Taniguchi 
zyskał sobie duże grono fanów, Asano spotkał się z 
entuzjastycznym przyjęciem. Sądzę, że Daisuke Igarashi, 
którego zbiór opowiadań pojawił się Międzynarodowym 
Festiwalu Komiksu i Gier w Łodzi ma szansę powtórzyć ten 
sukces. 

„Pitu Pitu” - bo o tym albumie mowa - to zbiór krótkich 
(często kilkunasto- lub wręcz kilkustronicowych) nowelek 
komiksowych, mocno inspirowanych folklorem. Na 250 
stronach autor wprowadza czytelnika w swoistą japońską 
„strefę mroku”, konfrontuje swoich bohaterów z 
niezwykłymi, na co dzień ukrytymi przed wzrokiem istotami, 
zjawiskami, duchami, stworzeniami. Sprzedawczyni żywych 
syren, mężczyzna mumifikujący zwierzęta, chłopak tkający 
materiały z włosów - galeria ludzkich bohaterów, którzy 
niemal bezwiednie, prawie mimowolnie zanurzają się w 
świat prastarej magii i ludowego folkloru tego wyspiarskiego 
narodu. 

Dzieci, zbierające serca gwiazd, które spadły z nieba; 
chłopak, którego jednym z satelitów jest konewka, kobieta 
śpiewająca w wielkim chórze głosów, z którego powstaje 
tęcza... Igarashi opowiada swoje nowelki niemal leniwie, 
spokojnie, jakby od niechcenia uchylając rąbka 
rozgrywających się tuż pod powierzchnią rzeczywistości 
tajemnic. Jego bohaterowie, obeznani z ludowymi 
opowieściami, spokojnie odnajdują się w tym świecie - 
dziwią się umiarkowanie, akceptują wydarzenia, 
dostosowują się do ich rytmu i pozwalają się nieść prądom 
tych sennych kolei losu. 


Niestety, czytelnik europejski może mieć trochę mniej 
przyjemności - o ile jeszcze sporo z nas wie, że Kappę 
najłatwiej rozbroić kłaniając mu się, oraz, że lisy potrafią 
zmieniać kształty i czarować, to wiele odniesień pozostaje 
niejasnych lub zupełnie nieodgadnionych. Do czego 
odwoływać się może opowieść o trzech dziewczynach 
nocujących w lodówce? Skąd pomysł na nowelkę o 
mężczyźnie, który odleciał po zjedzeniu żywego ptaka? Czy 
to tylko niepohamowana, abstrakcyjna wyobraźnia mangaki, 
czy też umykają nam jakieś legendy? 

Nawet jednak, jeśli przy czytaniu coś przegapiłem, nie 
miałem poczucia straty. Same opowieści są tak niesamowite, 
przesycone dziwaczną magią, abstrakcyjne, miejscami 
groteskowe; czytając, czułem się znów jak dzieciak, który 
wierzy w setki zupełnie głupich przesądów - dzięki 
sprawnemu warsztatowi twórcy manga mnie kompletnie 
wciągnęła. 

Graficznie Igarashi nie tworzy może nowej jakości, ale z 
pewnością jest to świetna robota. Płynnie przechodzi od 
kreski mocno realistycznej, do niemal karykaturalnej. 
Przypomina chwilami Gilberta Hernandeza - mistrza 
realizmu magicznego; niektóre opowieści przywodzą na 
myśl rysunki Taiyo Matsumoto ze słynnej serii 
„Tekkinkonkreet”; wszystko to jest trochę mroczne, trochę 
niesamowite, jak prace Mizukiego Shigeru. Lekką, ulotną 
kreską autor kreśli magiczne stwory, zwierzęta obdarzone 
przez ludowe podania specjalnymi mocami oraz ludzi którzy 
przypadkiem zaplątali się w tę obcą dla nich, ale nie 
nieprzyjazną domenę. 

Cała ta folklorystyczna, czarodziejska menażeria wylewa się 
z kart tego komiksu w sposób absolutnie zachwycający. A 
jeszcze lepsze jest to, że to tylko pierwszy z dwóch tomów, 
bo „Pitu pitu”, mimo pozornie durnego tytułu, to prawdziwa 
przyjemność - dla wytrawnego fana komiksu, dla miłośnika 



folkloru, dla osoby zainteresowanej Japonią. Wbrew tytułowi, 
ten album to duża rzecz. 

Ani ziębi, ani grzeje 

Październik 2010 


„Lody” Szreniawskiego i Grocholi (swoją drogą, tu dygresja, 
czy mnie się zdaje, czy w USA pisze się najpierw 
scenarzystę, a potem rysownika, a u nas zawsze odwrotnie? 
Ja rozumiem, że to jak w przypadku filmu - reżyser nadaje 
kształt opowieści, ale i tu i tu scenarzysta jest ważniejszy, 
chyba, że mówimy o filmach z Seagalem, tam scenariusz 
ogranicza się do ustalenia długości czołówki; skąd więc w 
Polsce takie, a nie inne podejście?) w każdym razie rzeczony 
komiks nie zrobił na mnie żadnego wrażenia. 

Nic konkretnego w każdym razie. Komiks kosztował 7 
złotych i przykro mi stwierdzić, akurat w sam raz. Pszren 
spłodził historię, która jest dość nijaka. Wiele osób strasznie 
napalało się na „Lody” jako kontynuację „LBDY”, ale ja 
osobiście fanem „LBDY” nigdy nie byłem i nijak mi się to nie 
udzieliło - może, jak ktoś jest fanem tamtych postaci, to 
spojrzy łaskawszym okiem. 

Sama historia jest strasznie nijaka. Niby coś się dzieje, niby 
są jakieś żarty (niestety, te o lodach z podtekstem należą do 
najlepszych), ale to wszystko jest takie jakieś bez jaj - 
niczym sorbet. 

Grochola bardzo fajnie daje radę, ma swój 
charakterystyczny, przyjemny styl, który nawet takiemu 
zwyrodniałemu fanowi realizmu anatomicznego jak ja 
wchodzi bezboleśnie. Niestety, to mało, tak samo, jak 
wybuch Białego Domu nie uratował „Dnia Niepodległości”. 
Tym bardziej, że Kuba nie za bardzo miał tu jak poszaleć 
wtłoczony w identyczne, sześciokadrowe (na palcach zliczyć 


można razy, kiedy jeden z kadrów zostaje rozbity) plansze, 
przypominające swoją uporczywą monotonnością „Koziołka 
Matołka”. Owszem, może to pasuje do opowieści ale 
dlatego, że opowieść się po prostu snuje. Przez takie 
kadrowanie eksterminacji w zasadzie uległy tła, które kończą 
się na szkicowych zarysach lub deseniu. 

Szkoda trochę, że tak to wyszło. Na szczęście zbiorek ratują 
lody z importu, czyli cudze paski. I chociaż jest w nich kilka 
odgrzewanych kotletów, to te na oko 40% albumu to 
przyzwoita komiksowa robota. A dłuższa historia jest albo 
dla fanów Pszrena, albo dla fanów „LBDY”. A ci drudzy też 
niekoniecznie, bo Grochola zrobił mądrą rzecz i kompletnie 
przeprojektował wszystkie postacie. 



Zamki na piasku 

Październik 2010 


Markus Witzel kolejny raz przyjechał do Polski na 
Międzynarodowy Festiwal Komiksu i Gier w Łodzi. Wpadł, bo 
blisko i go tu lubią. A lubią Mawila, bo to dobry komiksiarz 
jest. 

W Polsce dotąd mieliśmy okazję czytać jego „Bend” oraz 
„Możemy zostać przyjaciółmi” - o obydwu już na łamach 
„Kultury Liberalnej" pisałem. Oba mają wyraźny rys 
autobiograficzny, niepozbawione są także sporej dawki 
humoru i obyczajowego zamyślenia. Pod tym względem 
wydane właśnie w związku z wizytą Mawila „Safari na plaży” 
jest trochę inne. Przede wszystkim nie jest to komiks stricte 
autobiograficzny, jak tamte, chociaż w głównym bohaterze 
można upatrywać alter ego autora. Super Szarak, 
prawdopodobnie najpopularniejsza postać tworzona przez 
niemieckiego autora, to - jakby nie było - kudłaty okularnik. 
Z bohaterami wyżej wymienionych komiksów łączą go także 
inne cechy - nieśmiałość, wycofanie, brak szczęścia w 
kontaktach z kobietami. 

„Safari...” zaczyna się niczym film sensacyjny. Oto Super 
Szarak zostaje wyrzucony na obcą plażę przez wzburzone 
morze. Przez pierwsze strony, niemal zupełnie nieme, zmaga 
się z przyrodą oraz swoimi ograniczeniami, próbując zdobyć 
coś do jedzenia i znaleźć schronienie. Ta pierwsza sekwencja 
- dzięki prawie całkowitej rezygnacji z tekstu nieco upiorna - 
przywodzi na myśl fragmenty filmów Bunuela , gdzie nastrój 
budowany jest tylko obrazem. 

Potem zaś pojawia się to, co u Mawila zawsze się dotąd 
pojawiało, czyli piękne dziewczyny. Dla Super Szaraka, 
chociażby z racji jego gabarytów i fizycznej dysproporcji 


między gryzoniem a kobietami, są to istoty z innego 
poziomu bytu, niczym z półki z aniołami. Dla czytelnika ta 
konfrontacja jest raczej komiczna - autor zadbał o 
odpowiednią dozę humoru i lekkiej groteski, sprawiając, że 
na jego bohatera patrzymy chwilami wręcz z litością, a 
zawsze z rozrzewnieniem i sympatią. 

Następnie dochodzimy do sedna, czyli tego, czym Mawil 
uwodził już skutecznie i zręcznie czytelników w „Możemy 
zostać przyjaciółmi”, czyli tego niewygodnego momentu, 
kiedy bohaterom się wydaje, że w zasadzie, może, sami nie 
są tego pewni, ale oni sobie coś chyba wyobrażają. Życie, 
oczywiście, ma zupełnie inne plany i w ostatnim kadrze 
Super Szarak opuszcza plażę, na której spędził wiele miłych 
godzin ze swoimi ludzkimi przyjaciółkami. Opuszcza ją 
jednak triumfalnie, o czym świadczy niecodzienna flaga 
powiewająca na maszcie jego tratwy. 

Mimo wielu podobieństw do poprzednio publikowanych w 
naszym kraju pozycji tego autora, „Safari na plaży” jest 
jednak komiksem zupełnie innym. Historia, którą opowiada, 
jest tu tylko pretekstem do zaprezentowania sytuacji, 
wygrania pełnej gamy uczuć, postaw i zachowań. Witzel 
bawi się z historią do bólu banalną, jaką jest efemeryczna, 
przypadkowa wakacyjna miłość dwójki obcych sobie istot. 
Jednak mimo że to tylko krótka uwertura, ma siłę symfonii. 

Świetny warsztat, umiejętne zastosowanie komiksowych 
tricków, doskonałe wyczucie tempa i tzw. „flow” opowieści w 
połączeniu z dość oszczędnym, ale za to bardzo 
ekspresyjnym stylem graficznym Witzela sprawiają, , że 
„Safari na plaży” praktycznie czyta się samo. Jak doskonale 
nakręcony i zmontowany film, także ten komiks, kadr po 
kadrze, strona po stronie prowadzi i urzeka czytelnika. 

A poza tym jak tu można nie kochać komiksu, którego 
główna bohaterka praktycznie na okrągło biega topless...? 




I stworzył człowiek boginię, i widział, 
że jest dobra 

Październik 2010 


Od zarania świadomości gatunkowi ludzkiemu towarzyszyli 
bogowie. Mniej lub bardziej przerażający, mniej lub bardziej 
okrutni, mniej lub bardziej despotyczni. Wszystkie religie 
teistyczne to zbiory reguł, zasad i ograniczeń, których 
wyznawcy są obowiązani przestrzegać i je szanować. Nawet 
pozornie miłosierne chrześcijaństwo jest religią restrykcyjną. 

I chociaż śmierć Boga niektórzy odtrąbili już dawno, on sam 
żyje i ma się dobrze. Zaś o jego pochodzeniu napisano 
tysiące, jeśli nie miliony, stron. Pewne jest, że to człowiek 
Boga stworzył, nie zaś odwrotnie. Człowiek stworzył sobie 
Boga jako granicę, nieprzekraczalną linię, wyznacznik zasad 
moralnych. 

Człowiek stworzył Boga jako swoją własną klatkę, bo jak 
wiadomo, tylko uwalniając się od odpowiedzialności - 
faktycznie zamykając się w klatce - możemy zyskać 
prawdziwą wolność. 

O tym, między innymi, opowiada wydana w 2009 roku przez 
Hanami „Muzyka Marie”. Warto o niej dziś przypomnieć. 

Komiks Usamaru Furuyi należałoby zaklasyfikować jako 
utopię. Jego akcja przez większość czasu rozgrywa się w 
Krainie Pirito - na ogromnej wyspie, jednej z wielu w 
archipelagu obejmującym cały glob. Każda z wysp ma swoje 
zwyczaje, swoją specjalność, często swój etnicznie odrębny 
lud. Każda z nich specjalizuje się w wytwórstwie - są wyspy 
rolnicze, są wyspy zajmujące się hodowlą i wiele innych. 

Stolicą Pirito jest Miasto Atelier Giru, zaś zamieszkujący tę 
ziemię ludzie to inżynierowie, metalurdzy, górnicy, 


naukowcy. Lud wyspy wytwarza wszelkiego rodzaju 
maszyny, tak jak inne ludy produkują żywność, ubiory czy 
inne dobra. 

Mimo, że ludy świata tak się różnią, łączy je jedna wiara - 
wiara w Marie, boginię czy też raczej boskiego anioła, 
nadistotę sprawującą opiekę nad ludźmi. Marie jest pewnego 
rodzaju odpowiednikiem chrześcijańskiego Jezusa Chrystusa 
- jest jednocześnie Bogiem i jego narzędziem, kreacją i 
pantokratorem. Jest też niezwykle skomplikowanym 
mechanizmem, ogromnym karakuri - takim mianem określa 
się tradycyjne japońskie mechaniczne lalki i zabawki. Taka 
przynajmniej jest w wyobrażeniach bohaterów i takie jest jej 
przedstawienie w świątyni Atelier Giru - inne ludy bowiem 
widzą ją inaczej, każdy na swój sposób, uzależniony od 
charakteru i zajęć społeczeństwa danej wyspy. 

To Marie otacza miłością i opieką wszystkich ludzi. Jej 
łagodna muzyka, muzyka sfer niebieskich, na każdego 
człowieka sprowadza spokój, radość, wyciszenie i poczucie 
skromnego spełnienia. 

Świat archipelagów Furuyi nie jest podobny naszemu. Ludzie 
żyją tam w niemal sielankowej rzeczywistości, w 
wyspiarskich rajach, wizualnie przypominających basen 
Morza Śródziemnego. Ich świat jest światem technicznym, 
lecz sprzed rewolucji przemysłowej - technologia, chociaż 
zaawansowana, znajduje się na poziomie pary. Pod tym 
względem „Muzyka Marie” przypomina filmy ze słynnego 
japońskiego studia filmowego Ghibli, takie jak „Laputa” czy 
„Podniebna poczta Kiki”. 

Mimo jednak, że technicznie świat ludzi Pirito pozostaje w 
tyle za światem czytelnika, myślą i funkcjonują oni jak 
współcześni homo sapiens. Różni ich od nas brak agresji, 
współzawodnictwa i żądzy. 



w tym właśnie świecie, pod okiem mechanicznej bogini, 
stąpając po malowniczych ulicach wielkiego mechanicznego 
warsztatu, żyje dwójka głównych bohaterów - niespełna 
osiemnastoletnia Pipi oraz jej rówieśnik i nieodłączny 
towarzysz Kai. Początkowo jest to dwójka zaprzyjaźnionych 
dzieci. Wraz z upływem czasu relacja ewoluuje. Pipi patrzy 
na Kaia coraz bardziej jak na mężczyznę, a nie jak na 
przyjaciela. On jednak, zamiast spojrzeć na dziewczynę, 
podnosi oczy ku niebu, na którym unosi się wielka 
mechaniczna bogini. Czyni to nie tylko w ekstatycznym 
uniesieniu, lecz także w całkiem zwyczajnym, fizycznym 
pożądaniu, bo Marie jest nie tylko potężna, ale i po prostu 
piękna. Wątek tego niezwykłego trójkąta miłosnego 
pozornie dominuje nad pierwszą częścią historii Furuyi. 

W rzeczywistości to właśnie Kai jest tu osią akcji. To on w 
odpowiednim momencie swego życia ma zdecydować o 
przyszłości technicystycznego bóstwa, a co za tym idzie, o 
losie tego dziwnego świata. Od tego, co postanowi, zależy 
dalsza historia. To, czy Pirito i inne wyspy nadal będą toczyć 
swoją leniwą, radosną egzystencję w tej utopijnej 
rzeczywistości ograniczonej orbitą lotu nakręcanej bogini, 
czy też stoczą się w otchłań technicystycznego, 
uprzemysłowionego świata wojen, jaki my znamy. 

„Muzyka Marie” to jedna z historii, które łatwo przeoczyć. 
Pozornie kiczowata, faktycznie naiwna w niektórych 
założeniach, chwilami nieznośnie dydaktyczna i operująca 
truizmami, jest jednak piękną opowieścią o najważniejszych 
aspektach ludzkiego życia. Jest historią miłości - zarówno tej 
międzyludzkiej, jak i uczucia wiernego do jego bóstwa. 
Historią ekstatycznego uwielbienia, które przeradza się w 
pożądanie do obiektu kultu. Jest sielankową, ale i deliryczną 
opowieścią o bukolicznej radości prostego życia, o truciźnie 
technicystycznego świata, o zagrożeniach współczesnej 
cywilizacji. 



Jest też, a może przede wszystkim, kolejną próbą zmierzenia 
się człowieka z Bogiem, skonfrontowania twórcy ze swoim 
tworem. Autor powtarza tezę, że Bóg jest tworem swoich 
wiernych - w rzeczywistości nie obiektem kultu, lecz 
narzędziem kontroli. W „Muzyce Marie” to, co dla nas jest 
raczej ramą moralną, samonarzuconym ograniczeniem pod 
gwiaździstym niebem, przeradza się w fizyczną klatkę. 
Faktyczną nieprzekraczalną barierę, którą narzuciła sobie 
wycieńczona nienawiścią ludzkość, dobrowolnie cofając się 
w rozwoju cywilizacyjnym. 

„Muzyka Marie” to piękna baśń, skomplikowana niczym 
mechanizm pozytywki, wielowątkowa opowieść o życiu, 
wierze, uczuciach. Plejada bohaterów, którzy przewijają się 
przez karty historii jest niczym precyzyjnie zestawione 
trybiki dobrze naoliwionego mechanizmu - każdy z nich ma 
zadanie poruszyć inną strunę w tym instrumencie. 

Furya wyrysowuje swoją mangę delikatną, niemal kobiecą 
kreską, rodem prawie z opowieści spod znaku shojo. Jego 
rysunki są nastrojowe, przemyślane, dopracowane w 
najdrobniejszych szczegółach. Przykuwa wzrok zarówno 
przepychem strojów, perfekcyjnością oddania maszynerii, 
obrazami natury, jak i wielością ludzkich wizerunków czy 
rozmachem wizji. Widać ogromny wkład pracy i świetny 
warsztat, które pozwoliły na zbudowanie świata równie 
skomplikowanego i porywającego niczym słynne 
„Ziemiomorze” Ursuli LeGuin. 

„Muzyka Marie” to jednak historia, która nie wszystkim się 
spodoba, jednych odepchnie naiwnością niektórych założeń. 
Drugim z pewnością nie spodoba się idylliczna wizja świata i 
silne akcenty moralizatorskie. Jeszcze innym wątek 
romantyczny może wydać się mdły i oklepany. 

Z pewnością jednak każdy, kto kocha piękne i wciągające 
baśnie, pokocha i tę. Bo „Muzyka Marie” to przede 



wszystkim baśń. Baśń religijna, baśń kulturowa, baśń 
filozoficzna. Piękna opowieść o pięknym, choć jednocześnie 
okrutnym świecie, którym opiekuje się piękny, dobry i 
jednocześnie do szpiku kości okrutny bóg. Czy jednak na 
pewno jest to okrucieństwo? Czy nie jest to jedynie 
przemyślany i dokładnie zaprogramowany rys charakteru, 
jaki anielska Marie otrzymała od swoich stwórców - jej 
ludzkich podopiecznych? 

Warto otworzyć swoje uszy na tę muzykę. Nawet jeśli jest to 
tylko pozytywka, warto posłuchać, bo, jak dźwięki pozytywki 
potrafią przywołać radosne wspomnienia z dzieciństwa, tak 
ta baśń na chwilę zatrzymuje czytelnika w biegu, zwraca 
jego uwagę ku niebu gwiaździstemu i ku wewnętrznemu 
prawu moralnemu. Pozwala też przez moment obcować ze 
światem zwyczajnie pięknym, bez pośpiechu, bez nerwów, 
bez irytacji. Oderwać się od naszego, w którym w 
stechnicyzowanej cywilizacyjnej gonitwie sami coraz 
bardziej przypominamy wymyślne karakuri. 



Upadek Szachinszacha 

Październik 2010 


„Persepolis” Marjane Satrapi to jeden z tych niewielu 
komiksów - obok słynnego „Mausa” („to ten, co Niemcy byli 
kotami”) i dosłownie kilku innych poważniejszych pozycji - 
które znają nawet laicy. W Polsce tytuł ten wydawał i 
wznawiał w dwóch tomach Post. Na jego podstawie 
nakręcono również film - emitowany także w naszych kinach 
- będący dość wierną i jednocześnie dość dobrą adaptacją 
komiksu. 

„Persepolis” wpisuje się w nurt historii biograficznych - jest 
to szczera, subiektywna relacja z Iranu z jego 
najczarniejszego okresu. Opowiada o schyłku i upadku 
rządów szacha Rezy Pahlawiego oraz o islamistycznej 
rewolucji religijnej, która nastąpiła później. 

Niczym Kapuściński, Satrapi relacjonuje te mało nam znane, 
a fascynujące wydarzenia. W odróżnieniu jednak od 
znanego dziennikarza, który próbę zachowania 
obiektywności miał przynajmniej teoretycznie wpisaną w 
proces twórczy, Iranka rozprawia się bez litości z wszystkim 
tym, co ją w opowiedzianej historii boli. Wychowana w 
oświeconej rodzinie, uczona na wzór zachodni, została 
nagle, z dnia na dzień, rzucona nie tylko w wir bezsensownej 
wojny z Irakiem, ale przede wszystkim w otchłań zupełnie jej 
obcego społeczeństwa i obyczajów. 

Autorka opisuje swój sprzeciw wobec nowej rzeczywistości - 
wobec absurdalnych zakazów, wskazówek moralnych i 
wobec bezsensu, za jaki uważa religijny reżim. Ten 
subiektywizm, przefiItrowany przez zachodnią edukację, jest 
dla nas wyjątkowo cenny, bo czytelny. Oto intymny wgląd w 
serce islamskiej rewolucji, podany z kluczem, który jest 


zrozumiały dla człowieka europejskiego. Być może nikt, 
nawet sam przywołany mistrz reportażu, nie pokusił się o 
taką analizę. Przypomina to autobiograficzne „Fun Home”, 
opowiadające o dorastaniu w moralnie zakłamanej rodzinie i 
odkrywaniu własnej odmienności, czy wspomnianego 
„Maus”, opisującego za pomocą antropomorficznej metafory 
zagładę Żydów dokonaną przez nazistów. 

Z treścią tej opowieści - ciężką, gęstą, bolesną formą 
dokumentu, kontrastuje na pierwszy rzut oka jej forma. Jest 
to bowiem komiks czarno-biały, graficznie bardzo prosty, 
niemal umowny, kojarzący się raczej z humorystycznymi 
paskami w niedzielnych dodatkach niż z przejmującym 
dziełem historycznym. Pozornie niewyszukane projekty 
sprawiają, że obraz ma niezwykłą siłę wyrazu; 
monochromatyczne scenerie nadają opowieści posmak 
starego dokumentu, a przez swoją kontrastowość 
wydobywają najważniejsze elementy historii i akcentują je. 

W tym pozornym kontraście, pozornym zgrzycie między 
trudną tematyką a prostą i nieadekwatną formą kryje się siła 
tego obrazu. Szczególnie obecnie, w chwilach starcia między 
tradycyjnie chrześcijańskim Zachodem a radykalnie 
islamskim Wschodem taki osobisty, intymny wgląd w źródła 
państwa wyznaniowego takiego jak Iran jest szczególnie 
cenny. Zawsze i wszędzie wartościowe są bowiem wielkie 
doświadczenia ludzi, których życie okazuje się małe w 
konfrontacji z tsunami, jakim jest nieubłagany bieg historii i 
wielkiej polityki. 

Warto sięgnąć po ten komiks z wielu powodów, a historia i 
intymna biografia autorki to tylko niektóre z nich. 



Czytałem kaczki w dzieciństwie 

Październik 2010 


Nie, nie będzie nic o polityce, kampanii nienawiści ani całej 
reszcie, bo rzygam tym wszystkim serdecznie i wszystkie te 
wstrętne mordy z telewizora (niestety, nie jestem snobem, 
mam w domu telewizor; czasami np. lecą powtórki „Indiany 
Jonesa”) przyprawiają mnie o dygot. 

Będzie o Disneyu. 

Ja disneyowskie komiksy poznałem nieco okrężną drogą, bo 
przez zagranicę. Rok był zamierzchły 1984 bodajże, czy 
jakoś tak. W PRL złote czasy, za którymi tęsknią ludzie 
pokroju pana Kopecia i jego sekundantów, kiedy nakłady 
komiksów wynosiły 2.000.000 egzemplarzy (z czego 
1.800.000 od razu na przemiał, nawet nie zadrukowywali), a 
serii było w bród. 

Nie, bez kitu, było dużo. Ja, w zerówce wtedy dzieciak, 
zaczytywałem się nadal „Kajkiem i Kokoszem”, sięgałem po 
„Relaxy” po ojcu i takież przygody dzielnego kapitana Milicji 
Obywatelskiej i byłem w raju. 

W roku owym pamiętnym moja babka, zacna zresztą 
kobieta, chociaż mająca swoje własne odjazdy, wyszła za 
mąż po raz drugi. Tym razem, dużo zresztą chyba 
szczęśliwiej, wybrała sobie męża dokładniej i traf chciał, że 
był nim pewien Szwed, inżynier emerytowany z firmy Volvo i 
były żużlowiec, przezacny człek, serdeczna dusza i 
wspaniały facet po dzień dzisiejszy. 

I co to ma do rzeczy, zapytacie? Pozornie nic, a jednak 
wszystko. Bowiem wraz z pierwszą poślubną wizytą w kraju 
swych przodków babka moja wraz z nowym mężem 
przywiozła z dalekiej Szwecji (do której wtedy, aby pojechać. 


trzeba było mieć zaproszenie, wizę i rentgen odbytu) 
prezenty, a wśród nich stertę komiksów. Był tam jeden 
szwedzki „Superman” (który zresztą nazywał się jakoś 
inaczej - bodajże „Stalowy Człowiek” [po szwedzku 
oczywiście]), jedna „Fantastic Four” i kilkadziesiąt zeszytów 
„Kalle Anka & Co.”, „Onkel Dagobert” itp. (odpowiednio 
„Donald i spółka”, „Wujek Sknerus” itp.) 

Jako, że komiksów głód był wielki i nawet Mostowicz, Górny i 
Polch go nie zaspokajali, rzuciłem się na nie i mimo bariery 
językowej (czytać wtedy, co prawda, umiałem już doskonale, 
ale nie po szwedzku; do dziś zresztą czytać w tym języku za 
bardzo nie umiem) zaczytywałem się, a raczej 
zaoglądywałem na śmierć (rzeczonych zeszytów). Wtedy 
strasznie mnie te historie kręciły. 

Minęło lat 25 czy ileś i za namową kolegów postanowiłem 
sobie kupić „najlepszy komiks z kaczkami ever” czyli „Życie 
i czasy Sknerusa McKwacza”. I wiecie co? 

Powiem wam tak, to jest dobry komiks. Naprawdę dobry 
komiks. Don Rosa napisał niezły scenariusz i na ile mogę 
ocenić, wykonał benedyktyńską pracę (świtają mi jakieś 
historie z tamtych starych zeszytów, jak czytam ten). Ma 
facet świetny warsztat, widać, że rysowanie go bawi, nie jest 
tylko pracą. Ma polot i lekką rękę. Wszystko jest w tym 
komiksie, wydawałoby się, na miejscu. 

Niestety, ja się zmieniłem. Nie jestem już tym chudym 
sześciolatkiem z szopą blond włosów i nie jarają mnie 
komiksy Disneya. Nie lubię antropomorficznych postaci, jeżę 
się mocno na cartoon, same historie, chociaż z pewnością 
dobre, mnie nie zainteresowały. Ot, łyknąłem całość na raz i 
po sprawie. 

Niestety, nie wszystko jara tak samo. „Tytus” w reedycji mnie 
ucieszył. „Ekspedycja” w reedycji mnie ucieszyła. Jakbym 



znalazł tę historię z „Relaxu'' o pilotach myślowców, to bym 
pewnie się posikał. 

Ale kaczki nie są dla mnie. Jedyne co sprawi, że zapamiętam 
ten komiks, to fakt, że Zuza widząc „Życie i czasy...” 
wybuchnęła gromkim śmiechem. Na pytanie co ją tak 
rozbawiło, odparła „Kaczki w komiksie, tata. Haha, ale 
śmieszne, kaczki.” 

Może ona przejmie ten segment. Ja, nie wiem - wyrosłem? 

PS. Ale tak, kolory w starych komiksach były o niebo lepsze. 
Nowe wydanie jest pod tym względem słabsze. 



Amor y cohetes czyli kilka słów o serii 
„Love and rockets" braci Hernandez 

Listopad 2010 


„Love & Rockets" braci Hernandezów uznawana jest przez 
większość krytyków i czytelników za jedną z 
najważniejszych serii komiksowych w historii. Pochwały, 
jakie zbiera w środowisku, ale także to, że od swojego 
debiutu w 1981 roku jest z małymi przerwami publikowana 
do dziś oraz nieustannie w różnych formach wznawiana, 
dowodzi jej ogromnej poczytności i zdaje się tę opinię 
całkowicie potwierdzać. 

Ten tytuł najczęściej pojawia się w kontekście 
kontrkulturowej rewolucji w komiksach lat 80-tych, zwykle 
podawany jako jej kamień węgielny i wymieniany jednym 
tchem ze słynnym „Zap Comics" Roberta Crumba. 

Wszystko zaczęło się w roku 1981, kiedy to Mario Hernandez 
sięgnął do kieszeni i sfinansował niskonakładowe wydanie 
zeszytu „Love & Rockets", do którego stworzył historie wraz 
z dwójką swoich braci - Jaimem i Gilbertem. Rozprowadzany 
samodzielnie przez Los Bros produkt trafił na biurko jednego 
z redaktorów wydawnictwa Fantagraphics, który szybko 
podjął niezwykle brzemienną w skutki decyzję 
zaproponował młodym gniewnym Latynosom ich własną 
serię i dał w zasadzie wolną rękę co do jej zawartości. W ten 
sposób ujrzał światło dziennie pierwszy numer serii „Love & 
Rockets", która ukazywała się nieprzerwanie od 1982 do 
1996 roku i na przestrzeni pięćdziesięciu numerów stała się 
niezaprzeczalną legendą światowej historii komiksu. 

Pierwotnie na potrzeby kolejnych numerów tworzyli wszyscy 
trzej bracia, z czasem jednak Mario angażował się coraz 
mniej. Zaś na czoło publikowanych komiksów wysunęły się 


dwie główne serie: „Heartbreak Soup Stories”, tworzone 
przez Gilberta, oraz „Hoppers 13” Jaimego. Obie pod 
wieloma względami są bardzo podobne i niemal 
komplementarne. Traktują zresztą o tej samej tematyce - 
kondycji ludzkiej w jej najprostszej, najbardziej przyziemnej 
formie. 

Oba też rysowane są w podobnym duchu „magicznego 
realizmu”. Projekty obu braci przypominają idealistyczne 
obrazki z takich serii jak Archie - piękne, komiksowo 
ikoniczne kobiety i postawni lub karykaturalni faceci 
składają się na pozornie nieskomplikowaną galerię postaci. 
Szybko jednak okazuje się, że tak uproszczona, 
wyidealizowana ikoniczność przedstawienia graficznego jest 
bardzo umowna. Czas bowiem mija w tych opowieściach 
szybko - niemal w równym tempie - co w świecie czytelnika 
odciska swoje piętno na postaciach. Pierwotnie idealne 
przedstawienia ewoluują i tracą swój popkulturowy kicz, 
ciążąc ku nowemu typowi ikony komiksowego bohatera. 
Początkowo szczuplutka, szprychowata Maggie, o 
rozczochranej, punkowej fryzurze, stopniowo przybiera na 
wadze, zamieniając się w rubensowską niemal matronę, 
wiodącą niespokojne życie rozwódki w kalifornijskiej 
kiepskiej dzielnicy. La India Luba, posiadaczka 
gigantycznego biustu i obiekt westchnień wszystkich 
mężczyzn w meksykańskiej mieścinie zapada się w sobie, 
przybiera i traci na wadze, a jej twarz orają coraz 
straszliwsze zmarszczki, będące wizualnym odbiciem 
ciężkich doświadczeń, zsyłanych przez los. 

Opowieści o Zupie Złamanych Serc rozgrywają się na 
zapadłej meksykańskiej wsi odizolowanej od świata, leżącej 
nad oceanem, w odległości sześciu kilometrów od linii 
kolejowej (i kolejnych dziesięciu wzdłuż torów od najbliższej 
stacji). 



Gilbert Hernandez doskonale portretuje prowincję zarówno w 
warstwie narracyjnej, oddając nastroje i atmosferę slumsu, 
jak i w warstwie graficznej, gdzie jego kreska poruszająca się 
w stylistyce uproszczonego realizmu świetnie oddaje klimat 
bezbarwnego, pozbawionego zdawałoby się atrakcji świata. 
Osadę Palomar, bo tak nazywa się to zapomniane przez 
Boga miejsce, zamieszkują ludzie prości, lecz kłamstwem 
byłoby nazwać ich nieskomplikowanymi. Jego bohaterowie 
to „bliska krwiobiegu” mieszanina typów ludzkich, 
przedstawiona bez poprawek i upiększeń, w swoim niemal 
prymitywizmie bardzo dosadna i przemawiająca. Koszmarnie 
oszpecony Vincento, prostytuujący się biseksualista Israel, 
obłąkany intelektualista Soledad, nimfomanka Tonantzin, 
która postanowiła poświęcić swoje życie w proteście 
przeciwko wyścigowi zbrojeń, jej najlepsza przyjaciółka 
karlica Carmen i wiele innych postaci przewija się przez 
karty opowieści. Najważniejsze są w meksykańskim barrio 
kobiety silne, zdecydowane, nadające ton i bieg 
wydarzeniom. Przybłęda Luba, która zostaje burmistrzem, 
czy położna Chello, zajmująca miejsce szeryfa, to tylko 
niektóre z żeńskich figur, rządzących w Palomar. Mężczyźni 
zwykle oddają się w ich silne ręce i pozwalają podejmować 
za siebie decyzje, chociaż, oczywiście, wydaje im się, że jest 
inaczej. 

Nowelki te dotyczą różnych zagadnień, ale wszystkie 
nieodmiennie łączą się ze społecznym umocowaniem 
bohaterów i akcji. Ich perypetie nie zawsze są proste i nie 
zawsze pochodzą z tego świata: ukazujące się kumplom 
duchy zmarłych chłopaków na pewno nie są czymś, co 
spotyka się co dzień, nawet na meksykańskiej prowincji. Ale 
one także wpisują się w mentalność bardzo przecież 
wierzącego w moce pozaludzkie narodu. Prostytucja i 
poruszany przy tej okazji temat narastającej epidemii AIDS 
(przypominam, że było to w połowie lat 80-tych, gdy temat 
nadal był bardzo drażliwy), przestępczość, rozpadające się 



więzi międzyludzkie i straszliwa bieda. Brak pracy, brak 
perspektyw, dorastanie w warunkach silnej izolacji - to tylko 
niektóre sprawy, o których mówi Gilbert Hernandez. 

To są doskonałe portrety ludzi, świetne analizy pewnych 
modelowych sytuacji, przedstawione po mistrzowsku w 
egzotycznym sztafażu środkowoamerykańskiego zadupia, 
gdzie wyprawa w góry może skończyć się spotkaniem z 
pumą, a upadek ze szczytu społecznej drabiny może 
prowadzić wprost w urojenia snute na pokrytej śmieciami 
plaży. Gdzie duchy zmarłych i dawnych bogów chodzą 
między żywymi, a oni sami często bywają tylko tkwiącymi w 
przeszłości upiorami. 

Świetnym zabiegiem jest też wspomniane rozłożenie akcji 
poszczególnych historii na wiele lat - dzięki temu 
obserwujemy ewolucję i dojrzewanie bohaterów. Niektórych 
z nich poznajemy, gdy są jeszcze dziećmi i na naszych 
oczach wykuwa się ich los - wzlot i upadek, często śmierć, a 
jeszcze częściej narodziny kolejnych dzieci i dorastanie 
nowych pokoleń, które opuszczają Palomar, ale na zawsze są 
z nim związane. Jak Maricela, najstarsza córka Luby, która po 
ucieczce z domu osiedla się w Stanach - i gdy nie chce mieć 
już nigdy nic wspólnego z koszmarnym meksykańskim 
barrio - natrafia w bibliotece na stary album z fotografiami 
pewnego amerykańskiego reportera zrobionymi w Palomar 
przed dekadą. 

Podobną ewolucję i podobny zestaw problemów czeka 
bohaterów Jaimego Hernandeza pojawiających się w serii 
„Hoppers 13”, znanej też jako „Locas” (hiszp. „szalone 
[kobiety]”). Młodszy z braci opowiada życiowe dzieje grupy 
niecodziennych kobiet, pochodzących z nizin społecznych. 
Ich historia zaczyna się, gdy mają po dwadzieścia kilka lat, 
lecz częste retrospekcje dorzucają do tej niesamowitej, 
zawikłanej układanki nowe elementy i wątki, także z 
wcześniejszego okresu. Maggie i Hopey, dwie niepoprawne 



punkowy, są kochankami i najlepszymi przyjaciółkami od 
wczesnej nastoletniości. Ich wspólne życie układa się różnie, 
częściej źle niż dobrze: potrafią rozstawać się na całe lata 
tylko po to, aby potem radośnie rzucić się sobie znów w 
ramiona (i między uda). Grupa ich przyjaciółek to istoty, 
które można by posądzić o pochodzenie z innej planety. 
Częściowo obłąkana Isabel, miewająca profetyczne wizje, 
pisząca książki o śmierci i cierpieniu. Promiskuityczna 
Penny, żona, a potem wdowa po zbankrutowanym rogatym 
miliarderze, zachowująca się jak rozkapryszona, 
niepoprawna dziesięciolatka. Ciotka Maggie, wieloletnia 
mistrzyni wrestligu oraz jej nauczycielka i rywalka Rena 
Titanon, wędrująca po świecie i wzniecająca rewolucje, czy 
życiowy nieudacznik Ray, frajer wegetujący samotnie w 
podłej okolicy, rzucany przez kolejne kobiety, którym nie 
potrafił nic zaoferować. 

Losy wszystkich tych charakternych ludzi splatają się na 
przestrzeni lat, katalizując nawzajem drobne sukcesy i 
lokalne katastrofy, tworząc niezwykły melanż, w którym 
każdy czytelnik ma szanse odnaleźć jakąś cząstkę siebie. 
Pierwotnie bardziej humorystyczna, zawierająca elementy 
sciencie-fiction historia, z biegiem lat ciąży ku komentarzowi 
i satyrze społecznej, zastanawianiu się nad ludzką kondycją 
i nieuchronnością losu. Przypadkowe relacje, doraźne 
związki, które rozpadają się nim na dobre się zadzierzgnęły, 
absurdalne spotkania i przyjaźnie, ludzie pojawiający się po 
latach znów w centrum uwagi i wydarzenia z dzieciństwa, 
pociągające za sobą reperkusje w teraźniejszości, to chleb 
powszedni. Postacie upadają na dno człowieczeństwa po to, 
aby podnieść się znów (najpierw na kolana), a potem 
dumnie wyprostować, unosząc głowę i z radosnym 
śmiechem oraz butelką wina w dłoni ruszyć dalej, ku 
kolejnym życiowym rafom, o które się beztrosko 
roztrzaskają. Rzeczywistość przeplata się tu ze snem lub 
wizją, pozornie absurdalne sytuacje wydają się nikogo nie 



kłopotać ani nawet nie dziwić. W końcu świat młodych 
kobiet z Hoppers jest równie szalony jak one same. 

Nie bez kozery „Love & Rockets” porównywane jest do tak 
klasycznych i uznanych serii jak „Gasoline Alley” czy też do 
twórczości takich mistrzów literatury jak Gabriel Garcia 
Marquez. Całkiem uzasadnione wydają się również nawet 
tak radykalne określenia, jak „fascynujące jak naćpany 
Bunuel". 

Uznanie krytyków to jedno, a czytelnicy drugie. Często 
jednak krytycy bywają po prostu prymitywnymi bęcwałami, 
którzy pochwalić potrafią nawet słoik z moczem na 
fortepianie. Tu jednak nie ma mowy o takiej sytuacji. 
Nieustająca miłość rzeszy kolejnych pokoleń wiernych fanów 
sprawiła, że po zamknięciu pierwszej serii „Love & Rockets" 
Los Bros Hernandez reaktywowali ją na początku XXI wieku, 
a obecnie publikują coroczne antologie ze swoimi historiami. 

Całość serii wznowiona została najpierw w wielkiej kolekcji 
24 tomów, następnie w zbiorczym wydaniu 8 tomów. Zaś 
kompletne opowieści z Hoppers i Palomar wyszły w czterech 
monumentalnych twardooprawnych tomiszczach po ponad 
pięćset stron i są nadal dostępne, więc nie ma co się długo 
zastanawiać nad zapoznaniem się z nimi. 

Warto też dodać, że prócz swojej sztandarowej serii każdy z 
braci ma na koncie po kilka samodzielnych albumów, 
pracowali także wspólnie nad serią „Mister X". 

Dla kogo jest „Love & Rockets"? Dla każdego bez wyjątku. 
Jest to lektura dla socjologa, dla fana obyczaju, miłośnika 
prozy latynoskiej, wielbiciela komiksu klasycznego i komiksu 
kontrkulturowego. Dla lewackiego rewolucjonisty i 
zatroskanej nad losem świata doktorantki. Kontestującej 
matkę nastolatki i pryszczatego leszcza, który chciałby 
znaleźć wreszcie dziewczynę. 



Bracia Hernandezowie to współcześni bohaterowie kultury 
nie tylko masowej - mistrzowie ciętego pióra i szybkiego, 
eleganckiego ołówka, którym tworzą odbitą w zwierciadle 
rzeczywistość współczesnego świata w całym jego 
przepychu i bogactwie. To erudyci i intelektualiści, 
zasługujący na piedestał obok największych w historii 
twórców. To dwaj latynoscy czarodzieje w średnim wieku, 
których wąsate uśmiechy i potargane głowy są maską, za 
którą skrywa się skromny, cichy i nieposkromiony geniusz, 
godny - co najmniej - literackiego Nobla. 



I stworzył Crumb komiks. I widział, że 
dobrze. 

Listopad 2010 


Robert Crumb, amerykański twórca komiksowy, jest w 
pewien sposób postacią paradoksalną. Z jednej strony jest 
niezaprzeczalną sławą i osobowością wielkiego formatu, z 
drugiej zaś cała jego komiksowa twórczość rozgrywała się 
zawsze z boku głównego nurtu. Uważany jest za ojca 
komiksowego undergroundu, który dzięki swoim pracom w 
latach 70. natchnął całe nowe pokolenie niezależnych 
artystów. O silnej inspiracji jego twórczością mówią 
chociażby Los Bros Hernandez. Do największych osiągnięć 
Crumba bez wątpienia należą „Keep on truckin"' i takie 
postacie, jak Devil Girl, Kot Fritz czy Pan Naturalny. Z tymi 
dwoma ostatnimi polski czytelnik miał zresztą okazję się 
zapoznać. 

Komiksy Crumba narysowane są charakterystycznym, 
ciężkim - jakby celowo topornym - stylem. Koresponduje on 
znakomicie z tematyką jego prac, które skłaniają się silnie 
ku satyrze społecznej, kontestacji i krytyce kultury 
popularnej. 

W połowie kończącej się dekady Robert Crumb rozpoczął 
pracę nad projektem dość niezwykłym. Sięgnął bowiem po 
Stary Testament, a konkretnie po Księgę Genesis. Można by 
się oczywiście spierać, czy komiksowa Biblia to coś nowego, 
ale - jak zresztą sam Crumb zauważa w przedmowie do 
swojej wersji - dotychczasowe adaptacje były tym właśnie: 
adaptacjami. Dotyczy to również komiksów publikowanych w 
Polsce - Biblia była w nich raczej pomysłem przewodnim, 
który fabularyzowano, aby uczynić religijne teksty łatwiej 
przyswajalnymi. 


w przypadku wydanej właśnie w Polsce „Księgi Genesis” 
mamy do czynienia z zupełnie odmiennym podejściem. 
Autor, przygotowując się do prac nad komiksem, sięgnął do 
najstarszych dostępnych tekstów, szukając inspiracji w 
oryginalnych wersjach językowych. Z mozołem i pietyzmem 
zilustrował całą gigantyczną starotestamentową historię bez 
żadnych zmian i poprawek - dosłownie traktując tekst 
przedchrześcijańskiego mitu jako kanwę monumentalnej 
powieści graficznej. 

Jest to, z pewnością, rzecz trudna w odbiorze, nie tylko dla 
laika. Większości z nas Genesis kojarzy się z mitem o 
stworzeniu świata (podanym zresztą w Księdze dwukrotnie, 
na co uwagę zwraca Crumb w odautorskich notatkach na 
końcu tomu). Komiks obejmuje całość, aż do śmierci Józefa w 
Egipcie, prezentując z detalami straszliwe koleje losu Kaina i 
jego spadkobierców, potop i mrożące krew w żyłach 
wydarzenia podczas wielkiego głodu w Egipcie. Stworzenie 
tej opowieści musiało być pracą benedyktyńską, szczególnie 
jeśli chodzi o odtworzenie obrazu świata starożytnego. Autor 
zresztą niebanalnie komentuje etap przygotowawczy. We 
wzmiankowanych już notkach odautorskich podejmuje też 
ciekawy trop synkretyczności starotestamentowych mitów, 
będących w istocie amalgamatem wcześniejszych legend i 
podań. Szczególną uwagę poświęca wątkom 
matriarchalnym, które zachowały się w niektórych 
postaciach i wydarzeniach. Warto zapoznać się z tymi 
spostrzeżeniami, a także, być może, sięgnąć po inne 
podobne pozycje, jak analityczna „Historia Boga” Karen 
Armstrong. 

Polskie wydanie „Księgi Genesis” wyszło nakładem 
Wydawnictwa Literackiego. Ta krakowska oficyna powstała w 
początkach lat 50. i specjalizuje się głównie w literaturze 
pięknej i poezji, chociaż nie wyłącznie. Z tej „stajni” 



pochodzi m.in. Jacek Dukaj, słynny współczesny twórca 
fantastyczny. 

Edytorzy z WL podeszli najwyraźniej do „Księgi Genesis” z 
namysłem i pomysłem. Przede wszystkim skorzystali nie z 
aktualnego i popularnego tłumaczenia Starego Testamentu, 
lecz sięgnęli po nieco archaiczny - za to dużo ciekawszy - 
przekład Izaaka Cylkowa, pochodzący sprzed ponad stu lat. 
Tym zabiegiem idealnie wpisali się w oryginalny koncept 
Crumba - sięgnięcia do tekstów pierwotnych. 

Tłumaczenie Cylkowa odbiega od popularnej wersji Biblii 
Tysiąclecia. Pierwsze, co rzuca się w oczy, to nazwy i imiona, 
stopniowo też uważny czytelnik odkrywa inne drobne 
różnice. Ten zabieg zdejmuje z „Księgi” przytłaczające 
początkowo odium dzieła religijnego i ustanawia dystans 
między powieścią graficzną Crumba jako samoistnym 
tworem a jego literackim pierwowzorem. W ten sposób, 
mimo dokonania dosłownej translacji z języka literatury na 
język opowieści sekwencyjnej, podobnej do tej, której 
dokonał Sfar ilustrując przepięknie „Małego Księcia”, 
osiągnął autor nową jakość. 

Warto też zwrócić uwagę na staranność edytorską i jakość 
wydania. Duży format komiksu został doceniony twardą 
oprawą, która ułatwia wygodne czytanie. Dobry papier i 
świetna jakość druku pozwoliły na idealne odtworzenie 
oryginalnych ilustracji, pozwalając odbiorcy cieszyć się 
każdym detalem specyficznej kreski Crumba. 

„Księga Genesis” to bez wątpienia dzieło trudne. Warto 
podejść do niej z dystansem, zarówno ze względu na silnie 
religijny charakter oryginalnego tekstu, jak i na 
charakterystyczny styl graficzny autora. Bez wątpienia 
jednak jest to lektura pasjonująca i wciągająca. 

Może z wyjątkiem chwil, kiedy wyliczane są rodowody 
wszystkich plemion Izraela, ciągnących się całymi stronami i 



pokoleniami. 



Kiedy Niemcy byli kotami. O słynnym 
komiksie „Maus" Arta Spieaelmana 

Luty 2011 


Próba napisania recenzji komiksu „Maus” Arta Spiegelmana 
nawet wytrawnego recenzenta musi przyprawić o pewien 
dreszcz. I nie chodzi wcale o to, że trudno o tym komiksie 
cokolwiek napisać; lub że trudno napisać źle; bądź też, że 
nie da się recenzji przyoblec w pseudointelektualny 
autoerudycyjny bełkot, pełen siedmiosylabowych wyrazów 
pochodzenia obcego. Problem z recenzowaniem komiksu 
„Maus” jest taki, że jest to dzieło znane i uznane, a co za 
tym idzie, na przestrzeni ostatnich dwóch dekad napisano o 
nim w zasadzie wszystko, co było można. Gdybym jednak 
miał podjąć się zrecenzowania tegoż komiksu z racji 
nadarzającej się świetnej okazji, jaką jest ponowne wydanie 
polskie, którym uraczył nas POST (co ważne, jest to wydanie 
zbiorcze, więc za jednym zamachem dostajemy całość tej 
świetnej historii), to są pewne rzeczy, o których w swoim 
tekście po prostu musiałbym powiedzieć. 

Z pewnością mógłbym zacząć od anegdotycznej wręcz sławy 
„Mausa”, o którego istnieniu wiedzą nawet komiksowi laicy, 
tacy jak jeden z moich przyjaciół, który przywołał kiedyś w 
rozmowie „ten komiks, kiedy Niemcy byli kotami”. Bez 
wątpienia dokonałbym szybkiej, lecz błyskotliwej analizy 
ciekawego formalnie i nowatorskiego (szczególnie dla osób 
obytych z komiksem w stopniu zerowym) zabiegu zamiany 
postaci na antropomorfizowane zwierzęta, których gatunek 
zależny był od narodowości. W tym kontekście bez 
wątpienia czułbym silną chęć przywołania innych dzieł 
posługujących się podobnymi zabiegami oraz wspomniał 
polskie doświadczenia na tym polu, wraz ze słynną „małpą w 


harcerskim mundurze” i być może bardziej aktualnymi 
antropomorfami. 

Nie byłbym także w porządku, gdybym chociaż nie 
napomknął o kontrowersjach towarzyszących 
przedstawieniu Polaków jako świń, które pojawiały się 
jeszcze przed polską premierą, a także wróciły po tejże. 
Należałoby także, oczywiście, przytoczyć tu wyjaśnienia 
samego Śpiegelmana, aby nie wyjść na małostkowego 
Polaczka, lecz raczej bystrze wcisnąć się w szufladkę 
oświeconego kosmopolity. 

Załatwiwszy kwestię oprawy graficznej dzieła - nie 
omieszkawszy uprzednio uraczyć czytelnika garścią 
komunałów o pozornej prostocie, dodającej głębi i siły 
wyrazu - mógłbym przejść do rzekomej analizy oraz 
wątpliwej pod względem merytorycznym oceny treści 
samego komiksu. Bez wątpienia w tej sekcji recenzji 
znalazłyby się przykłady innych przedstawień Holokaustu, 
ich siły, wiarygodności i zgodności z prawdą historyczną. 
Gdybym poczuł w sobie chęć walki historiozoficznej, bez 
wątpienia mógłbym, startując z pozycji kontestacji 
przedstawionych w utworze polskich szmalcowników, 
odwołać się do bardziej aktualnych kontrowersji narosłych w 
tej kwestii z okazji niedawnej premiery literackiej. Byłaby to 
także doskonała okazja, aby wykazać się listą lektur 
dotyczących nie tylko kwestii Zagłady (koniecznie pisanej 
nieco pretensjonalną, wielką literą), daleko wykraczającą 
poza szkolny kanon obowiązkowy. 

Ostatecznie, po intelektualnym wyżyciu się mógłbym 
przejść do kwestii technicznych i niezbyt długim akapitem 
pochwalić doskonałe wydanie w twardej oprawie, na dobrym 
papierze i z obwolutą, dziwiąc się w udawanej naiwności, że 
komiks może tak bardzo przypominać książkę. O ile nie 
uznałbym tego za deprecjonujące dzieło. Czym innym jest 
bowiem usilne zrównywanie z literaturą, jako rzekomo 



bardziej wartościowym medium, czym innym zaś 
porównania stricte techniczne. Mógłbym nawet nieco 
karkołomnie przywołać słynną w środowisku wymianę zdań 
Szymona Holcmana z Karolem Konwerskim odnośnie 
przyłożenia literackich narzędzi do oceny komiksu jako 
dzieła literackiego, a także jego klasyfikacji jako takiej. 
Szczególnie, że nazwiska takie jak Jacgues Derrida robią 
duże wrażenie na czytelnikach poradników w stylu „Jak 
opanować literaturoznawstwo w weekend”. 

W całym tekście - oczywiście! - nie pozwoliłbym sobie ani 
razu na użycie fatalnie kojarzącego się słowa „komiks”, 
zastępując je sprytnie wytrychem „powieść graficzna”, bądź 
wręcz, schlebiając ksenofilskim gustom biurowej klasy 
średniej, używać określenia „graphic novel”, aby 
przypadkiem laik nie zorientował się, że „Maus” należy do 
tego samego medium, co, nie przymierzając, jakiś „Jeż 
Jerzy”. 

W ostatnim, podsumowującym akapicie pozwoliłbym sobie 
prawdopodobnie na czerstwy żarcik, trącący banałem cytat 
z uwielbianego przez bezmyślną masę popkulturowego 
pisarzyny, bądź - chcąc wykazać się jeszcze większym 
polotem - starał się spiąć swobodną klamrą owo 
podsumowanie ze sprytnie zamaskowanym w tytule 
cytatem. Oczywiście, wszystko to jedynie, gdybym na serio 
chciał napisać dętą i - co za tym idzie - głupią recenzję, po 
której i tak nikt po komiks Spiegelmana nie sięgnie. 

Napiszę więc tylko jedno: ludzie kochani! ten komiks, tak, 
ten z tymi Myszami, Świniami i Kotami, ten o Auschwitz, no... 
to on Pulitzera dostał! 


Sami obadajcie czemu. 



„Niewolnicy Republiki", czyli ile wart 
jest komiks oparty na serialu opartym 
na filmie 

Marzec 2011 


Przez dwie dekady Wojny Klonów były dla fanów 
„Gwiezdnych Wojen" mitycznym konfliktem zbrojnym 
sprzed upadku Republiki, o którym wiadomo było głównie 
tyle, że ojciec młodego Skywalkera walczył w nich u boku 
Obi-Wana Kenobiego. I w zasadzie tyle. Aż wreszcie nadszedł 
Epizod II, w którym mieliśmy szansę obejrzeć wybuch Wojen 
Klonów, a potem Epizod III, w którym zobaczyliśmy ich 
zakończenie. 

Pomiędzy premierami dostaliśmy także miniserial 
animowany, którego piętnaście kilkuminutowych odcinków 
zaprezentowało wybrane epizody starć sił Republiki i 
Konfederacji. 

Aż wreszcie w 2008 roku mogliśmy zobaczyć w kinach 
pełnometrażowy film „Wojny Klonów", po którym 
wystartował cieszący się sporym powodzeniem i nadawany 
do dzisiaj serial 3D pod tym samym tytułem. 

O samym filmie i serialu powiedzieć można sporo: z 
pewnością cieszy się dużym uznaniem swojej głównej grupy 
docelowej, czyli dzieciaków, oraz wzbudza mieszane uczucia 
szczególnie wśród starszych fanów, wychowanych na 
Oryginalnej Trylogii. Na pewno jednak jest to świetny 
produkt z marketingowego punktu widzenia i chociaż jego 
zgodność z kanonem „Gwiezdnych wojen" nie doczekała się 
jeszcze ostatecznego potwierdzenia ze strony twórcy sagi, to 
w sposób interesujący i kreatywny rozwija wątki z młodości 
najbardziej znanego z Sithów, Anakina Skywalkera, 


wybrańca, który aby spełnić przepowiednię i przywrócić 
równowagę mocy, musiał najpierw dopuścić się zdrady i dać 
zwieść Ciemnej Stronie, aby przyłączyć się do sił Imperium 
jako Darth Vader. 

Podobnie jak w innych przypadkach, wydarzenia znane z 
filmu i serialu rozwijane są w tzw. Rozszerzonym Uniwersum. 
Powstają więc książki, zarówno beletryzacje filmów, jak i 
samodzielne utwory, traktujące o wydarzeniach z tego 
okresu. Powstała także seria komiksowa „Wojny klonów”. 

W Polsce, na łamach „Star Wars Komiks Ekstra”, została ona 
opublikowana w dwóch zbiorczych wydaniach. Pierwsze z 
nich, styczniowe, zatytułowane „Niewolnicy Republiki”, 
przedstawia sprawę całej rasy Torgutan, którzy zostali przez 
siły Separatystów zniewoleni i przeznaczeni na sprzedaż. 
Aby uchronić ich przed straszliwym losem, na pomoc ruszają 
Anakin Skywalker - Wybraniec i najlepszy pilot w Galaktyce 
- oraz jego dzielna, wierna i pyskata uczennica Ahsoka, 
pieszczotliwie nazywana przez swego mistrza Smarkiem. 
Towarzyszą im oczywiście żołnierze-klony. 

Przyznam szczerze, że nad tym komiksem można by było 
łatwo się popastwić, ale postanowiłem dać mu duży kredyt. 
Dzięki regularnym seansom serialu, odbywanym w 
towarzystwie mojej córki, sam jestem swoistym fanem 
„Wojen klonów” i staram się zawsze pamiętać o targecie 
produktu. Mając na uwadze, że skierowany on jest do dzieci, 
łatwiej mogę wybaczyć mu pewne niedomagania, których w 
poważnej komiksowej robocie wolałbym nie zobaczyć. Bez 
wątpienia jest tam wszystko, czego oczekiwać może żądny 
przygód czytelnik - jest oczywiście zły przeciwnik w postaci 
wojsk Konfederacji, uosobionych przez demonicznego 
hrabiego Dooku, są pokrzywdzeni w potrzebie i dzielni, 
balansujący ekwilibrystycznie na krawędzi 
superbohaterskiego schematu „dobrzy” w osobie 



lekkomyślnego rycerza Jedi i jego zachowującej niewiele 
więcej rozsądku nastoletniej pomocnicy. 

Akcja poprowadzona jest sprawnie i mimo pewnych 
uproszczeń i kilku mało szkodliwych banałów daje się czytać 
od początku do końca (chociaż nikt z czytelników nie może 
chyba mieć wątpliwości, jak sytuacja się rozwiąże). Są, jak 
przystało na wojenną epopeję, sceny walki, zarówno 
indywidualnej, jak i duże obrazy batalistyczne, w które 
zaangażowane są wielkie oddziały wojsk. Jest nieodzowna 
zasadzka ze strony złych Sithów, nagłe zwroty akcji i 
szybkie, ryzykowne plany Skywalkera, których powodzenie 
zbyt często zależy od przytomności umysłu jego padawanki. 

Słowem, jest jak w serialu. Produkt barwny, ciekawy dla 
planowanego odbiorcy, warsztatowo sprawny. Muszę 
przyznać, że tak jak unikam zaglądania do Rozszerzonego 
Uniwersum, tak wyjątkowo poczułem, że „Niewolnicy 
Republiki” trzymają poziom i ducha oryginału. Oczywiście 
mowa o spin-offie, bo nie staram się robić żadnych odniesień 
do Oryginalnej Trylogii. Byłoby zresztą nieco bezsensowne 
porównywać te elementy Sagi. 

Denerwowało mnie jedynie mocno nachalne amerykańskie 
samobiczowanie z cyklu „niewolnictwo jest tak bardzo, 
bardzo, bardzo złe”, które scenarzysta uprawiał w sposób 
mało subtelny. Rozumiem zaszłości historyczne, ale 
polityczna poprawność i walory edukacyjne nie muszą być 
nachalne - to można było pokazać, niekoniecznie wkładać w 
usta postaci. 

Od strony graficznej komiks może pochwalić się 
przyzwoitym rzemiosłem, chociaż na tym w zasadzie koniec. 
Czytelnik nie ma problemu z połapaniem się, kto jest kim, 
ale zaangażowanie do pracy kilku różnych rysowników, 
którzy jednak różnią się stylem, wywołało kilka razy 
zgrzytanie zębami, gdy na sąsiednich stronach te same 



postacie jednak różniły się nieco powierzchownością, a i 
pozostałe elementy oprawy graficznej nie zawsze trzymają 
równy poziom. 

Są to jednak mankamenty, które stosunkowo łatwo się 
wybacza, jeśli zna się amerykański sposób produkcji 
komiksów i ma pewne doświadczenia chociażby z czytaniem 
serii superbohaterskich. Nie jest to nic, co by komiks 
skreślało. 

Trudno powiedzieć, dla kogo poza młodym czytelnikiem ten 
zeszyt będzie atrakcyjny - wszystko zależy prawdopodobnie 
od indywidualnych preferencji odbiorcy. Z pewnością mniej 
radykalni fani gwiezdnej sagi, którzy nie krzywią się na 
serial, znajdą tu ciekawą przygodę idealnie wpisującą się w 
konwencję. Mnie „Niewolnicy” przekonali do siebie na tyle, 
że postanowiłem także dać szansę kolejnemu wydaniu 
specjalnemu, które miało premierę w ubiegłym tygodniu. 

A poza tym, byłoby grzechem w kraju o tak specyficznym 
rynku jak nasz, nie kupić mającego półtorej setki stron 
komiksu za 15 złotych. 



Nie tylko wielkie oczy 

Kwiecień 2011 


Manga kojarzy się w nadwiślańskiej domenie w sposób 
raczej niepoważny. O ile ktoś w ogóle widzi różnicę między 
„manga” i „mango” (problem ten dotyka szczególnie 
rodziców dzieci rażonych zarazą japońskiego komiksu), to 
zwykle pierwsze skojarzenie to „chińskie dobranocki”. 

Co ciekawe, problem z mangą dotyka nie tylko komiksowych 
laików, których w tym kraju jest jakieś 38 milionów, lecz 
także samych komiksiarzy. Ludzie, którzy doskonale wiedzą, 
że komiks potrafi być i europejski, i amerykański, i 
historyczny, i superbohaterski, błyskają kuriozalnymi 
stwierdzeniami, że manga to nie komiks, bo nie ma koloru 
lub, że czyta się od złej strony. 

W tej sytuacji nie pomaga fakt, że najlepiej sprzedające się 
serie mangowe to tasiemcowe komikso-nowele o grupach 
nastolatków wędrujących w celu odbycia kolejnej bijatyki 
lub inne równie zaawansowane opowieści. I chociaż trafiają 
się świetne, poważne pozycje, czy to z kultury gniewu, czy z 
nastawionego na taki profil Hanami, to jednak brakuje 
choćby przekrojowej antologii, która pokazałaby, że manga 
to nie tylko magiczne dziewczęta z mówiącymi toczkami czy 
ninja drag gueen, którym ktoś zapomniał powiedzieć, że 
moda lat 80. odeszła do lamusa dwadzieścia lat temu. 

Taką antologią mógłby być na przykład „AX”, gdyby 
ktokolwiek pokusił się o jego wydanie. Mógłby, chociaż być 
może powinienem powiedzieć, że byłby to raczej dobry 
przyczynek do takiej antologii. Tomiszcze bowiem, wydane 
przez Top Shelf, obiecuje na okładce rzeczy „niezależne, 
otwarte i alternatywne”. O ile „niezależność” jest łatwa do 
zrozumienia, jako prace nie mieszczące się w szeroko 


pojętym głównym nurcie, a słowo „alternatywne”, chociaż 
kojarzy się koszmarnie - z golącymi boki głowy 
przedstawicielami pewnej subkultury - to nadal jest 
zrozumiałe, o tyle nie wiem, co miałaby oznaczać owa 
„otwartość”. 

Ze smutkiem też muszę stwierdzić, że antologia ta 
zapowiadała się dużo lepiej, niż to ostatecznie wyszło. Jest w 
niej wiele dobrego komiksu, ale jest też sporo zwykłego 
szajsu, który jest „alternatywny” głównie dlatego, że nikt 
chyba nie chciałby tego wydać. 

Do mocnych stron należą klasycy mangi - już na początku 
czytelnik ma przyjemność obcować z Yoshihiro Tatsumim, 
mało znanym w Polsce twórcą obyczajowym (jedna antologia 
z kultury gniewu). W tym segmencie jest on 
niezaprzeczalnym mistrzem. Na polu obyczajówki do jego 
poziomu dosięga jedynie Einosuke. Wielu pozostałych pod 
płaszczykiem obyczajowej opowieści przemyca koślawe 
opowiastki, w których groteskowe odniesienia seksualne są 
jedynym atraktorem, jak chociażby Kanno, w którego 
komiksie nie wiadomo, o co chodzi, chociaż z pewnością 
może przyciągnąć uwagę, bo przypomina prace z naszego 
podwórka - Jana Kozę i Konrada Papugę. O ile jednak Papuga 
potrafi nawet groteskowy seks rozegrać świetnie, o tyle 
Kanno pada pod zadaniem. Podobnie rzecz ma się z Mimiyo 
Tomozawą - sens jej komiksu kompletnie mi umknął, a 
obecność penetrowanej analnie trzylatki nie zastąpiła jego 
braku w najmniejszym stopniu. 

Na szczęście „AX” jest antologią objętościowo bogatą i 
pośród zwyczajnie słabych historii lub potworków 
narysowanych stylem „jestem drugoklasistkom, kocham 
mangem i Japoniem” jest też sporo dobrych rzeczy. Swoim 
niewymuszonym humorem przykuwa uwagę opowieść o 
legendarnym motocyklu Eldorado NRA czy odświeżona. 



przewrotna wersja starej baśni o wyścigu zająca z żółwiem, z 
której dowiadujemy się wreszcie w jaki sposób żółw wygrał. 

Doskonałe są oszczędne w wyrazie, mówiące o prostych, 
pozornie błahych rzeczach, krótkie komiksy Akino Kondo. 
Świetnie także z opowieścią obyczajową poradzili sobie 
Shigeyuki Fukumitsu i Kataoka Toyo. 

Pod względem edytorskim tom także wzbudził we mnie 
mieszane uczucia. Top Shelf to wydawca z górnej półki, 
tymczasem „AX'' wydany jest przyzwoicie, na dobrym 
papierze, porządnie oprawiony, ale widać niestety sporą 
opieszałość redaktorską. Onomatopeje zrobione są w 
sposób, który mogę określić jedynie jako dyletancki. Widać 
też w niektórych miejscach słabe przygotowanie materiału - 
strony noszą ślady niewprawnego skanowania. Jednym 
słowem, jest kilka niemiłych zaskoczeń. 

Przyznam szczerze, że po lekturze miałem problem z oceną. 
Z pewnością w tym tomie jest sporo wartego uwagi 
materiału, ale zabrakło myślącego redaktora, który jedną 
trzecią tych komiksów cisnąłby do kubła, nie zasłaniając się 
komunałami o awangardzie i undergroundzie. Z pewnością 
wyszłoby to na dobre czytelnikowi. 

Warto jednak do niego sięgnąć, chociażby dla kilku 
wymienionych wyżej historii oraz aby zafundować sobie 
przegląd stylów - bo manga to nie tylko wielkie oczy. Poza 
kilkoma ewidentnymi bublami jest to ciekawa wyprawa w jej 
nieznane rejony, odsłaniająca mniej popularne oblicza, które 
mało komu kojarzą się z komiksem z tego dalekiego, 
wyspiarskiego krańca świata. 

Trudno jest mi polecać „AX'' z całym przekonaniem, bo to 
tom bardzo nierówny. Ale pod pewnymi względami - równie 
ciekawy. 



Tajemnica, przemoc i piękne kobiety 

Kwiecień 2011 


Wbrew kasandrycznym pokrakiwaniom oraz na trwałe 
zakorzenionym w środowisku memom, komiks polski żyje i 
ma się dobrze. Dowodem na to są chociażby pojawiające się 
regularnie nowe albumy polskich autorów - zarówno 
weteranów, jak i przedstawicieli nowej fali. 

„Scientia Occulta” wyszła spod ręki (czy też rąk) dwójki 
twórców tzw. postprodukcji. Robert Sienicki zaczynał swoją 
komiksową karierę w połowie minionej dekady w internecie, 
publikując popularny komiks „The Movie", którego kolejne 
odsłony pojawiają się do dzisiaj. Z Łukaszem Okólskim 
poznali się w grupie netKolektyw - obaj debiutowali „na 
papierze” w zainicjowanym przez nią magazynie 
komiksowym „Kolektyw”. Na jego łamach pracowali wspólnie 
nad kilkoma projektami: niedoszłą serią komediową „Mój 
martwy współlokator”, a następnie - nieco żywotniejszą 
space-operą „Recours”. Wreszcie zapowiedziano pracę nad 
historią będącą mieszanką detektywistycznej opowieści z 
dreszczykiem oraz okultyzmu. „Scientia” pojawiła się 
najpierw w internecie, gdzie regularnie publikowano kolejne 
jej strony. Tymczasem w 2010 roku autorzy ogłosili, że całość 
przeczytać będzie można na wiosnę bieżącego roku w 
tomiku, który ukaże się nakładem Mroja Press, wersję 
elektroniczną ograniczając do dwóch rozdziałów (z pięciu). 

Warto tu zwrócić uwagę na ciekawy i sprawdzony już system 
promocyjny, zwany zwykle Apogee Model. Zakłada on 
publikację jedynie części produktu - za całość natomiast 
należy zapłacić. Początkowo zabieg ten dotyczył jedynie gier 
- aby zachęcić graczy za darmo publikowano pierwszy z 
kilku epizodów. Skorzystali z niego już także inni polscy 
twórcy komiksowi - chociażby Karol Kalinowski, który przy 


publikacji świetnej „Łaumy” udostępnił za darmo pierwszy 
rozdział. Potencjalnych czytelników może zachęcić to, że 
przed wyłożeniem gotówki na zakup, mają szansę sprawdzić 
dużo więcej niż standardowe 3-4 strony i okładkę. 

W przypadku „Scientii” można się dzięki temu przekonać, że 
rzeczywiście warto sięgnąć po ten komiks - chociaż młodzi 
autorzy nie ustrzegli się pewnych błędów i z pewnością nie 
będzie to najważniejsze i największe dzieło w ich dorobku. 

Para głównych bohaterów to Kate, prywatna detektyw 
(aczkolwiek nie zawsze sprawia wrażenie odpowiednio lotnej 
do sprawowania tego zawodu), oraz Clayton, mizerny 
prestidigitator, który okazuje się jednak być obdarzonym 
dużo większymi zdolnościami. O ile para ta najwyraźniej 
miała być skonstruowana na zasadzie kontrastu, można 
odnieść wrażenie, że jednak nie do końca się to udało. 

Sienicki jako scenarzysta „Scientii” sprawdził się dużo lepiej 
niż we „Współlokatorze”, chociaż w fabule nie radzi sobie tak 
dobrze jak w przypadku pojedynczych, humorystycznych 
pasków „The Movie”. Czytelnika zaskakuje w stopniu 
umiarkowanym, straszy i wywołuje dreszcze także w 
granicach przyzwoitego warsztatu - ale nic ponadto. Oprócz 
tego można zauważyć także pomniejsze potknięcia - o ile 
postać przeklinającego starca nie jest niczym dziwnym, to z 
pewnością warto było dokonać stylizacji, aby 70-latek nie 
mówił językiem swojego dwudziestokilkuletniego 
scenarzysty. Są to jednak drobiazgi, które łatwo można 
wybaczyć czy wręcz przeoczyć. 

W warstwie graficznej jest równie dobrze, a nawet lepiej. 
Okólski pojawił się w „Kolektywie” jako przysłowiowy 
jeździec znikąd - rysownik praktycznie bez dorobku. Na 
podstawie dotychczasowych numerów magazynu - a 
publikował we wszystkich - można łatwo prześledzić 
ewolucję jego warsztatu, by na tej podstawie stwierdzić, jak 



wielki widać w „Scientii” wysiłek włożony w pracę nad 
własnym rozwojem. Projekty postaci są czytelne, wyraziste i 
z charakterem. Prowadzenie akcji czy tła, przy których 
niejednokrotnie potykają się nawet bardziej doświadczeni 
twórcy, też nie budzi większych zastrzeżeń. 

Po lekturze, wzbogaconej dodatkowo galerią pin-upów, 
stworzoną przez doborową ekipę rysowników, można 
spokojnie stwierdzić, że „Scientia” to przyzwoity komiks 
środka. Jest w nim wszystko, co trzeba: tajemnica, przemoc i 
piękne kobiety - na dodatek w proporcjach, które powinny 
zadowolić każdego. Album nie zdaje się być skierowany w 
zasadzie do żadnej konkretnej grupy docelowej, dzięki 
czemu może trafiać do dość szerokiego kręgu odbiorców, za 
wyjątkiem może dzieci. 

Pozwolę sobie wyrazić niezadowolenie jedynie samym 
finałem „Scientia Occulta”. O ile nie ma wątpliwości, że ciąg 
dalszy nastąpi, samo zakończenie obecnego epizodu wydaje 
się przez to nieco niezgrabne. Zamiast zamknąć pewien 
segment, album urywa się w zasadzie w punkcie zwrotnym. 
Takie nagłe zawieszenie akcji nieuchronnie wywołuje irytację 
w sytuacji, gdy na kontynuacje polskich komiksów często 
trzeba czekać bardzo długo (niech wspomnę chociażby 
„Pierwszą brygadę”, na której drugi tom czytelnicy czekają 
już kilka lat, a nie jest ona bynajmniej przypadkiem 
odosobnionym ani najbardziej radykalnym). O ile wierzę, że 
drugi tom powstanie - spółka Sienicki/Okólski to wszak firma 
dobra i solidna, a w powodzenie finansowe pierwszego tomu 
wątpić nie należy - to śmiem twierdzić, że na zapowiedź 
kontynuacji wcześniej niż za rok liczyć raczej nie możemy. A 
szkoda! 



Sny o potędze 

Czerwiec 2011 


Katsuhiro Otomo jest twórcą znanym głównie z 
majstersztyku komiksowego i filmowego, jakim jest „Akira”. 
Ale warto się przyjrzeć także kilku innym pozycjom w jego 
dorobku. 

Jedną z nich jest komiks „Domu”, znany także pod 
anglosaskim podtytułem „A child's dream”, chociaż 
niemiecki „Das Seibstmordparadies” dużo lepiej oddaje clou 
osi fabularnej. Otomo stworzył ten komiks w latach 1980-82, 
zanim zaczął prace nad „Akirą”. Był on pierwszym 
pełnometrażowym dziełem, które przyniosło mu uznanie. 

Wątek główny jest pozornie prostą zagwozdką kryminalną: 
dlaczego na pewnym wielkim osiedlu tyle osób popełnia 
samobójstwo? Sprawę badają komisarz Yamakawa i jego 
młody pomocnik, Takayama. Drepczą trochę w miejscu, aż 
którejś nocy ginie niespodziewanie policjant - ta śmierć 
kompletnie nie pasuje do poprzednich. Wkrótce potem, w 
identycznie bezsensowny sposób - rzucając się z dachu - 
ginie sam komisarz. Zastępuje go nowy komisarz, Okamura. 
Takayama tymczasem próbuje szczęścia z kobietą-medium, 
a na osiedle sprowadza się nowa rodzina... 

Otomo bawi się tu swoim ulubionym motywem, który 
zaprezentował także we wcześniejszej noweli „Fireball” i w 
pełni rozwinął w niepohamowaną, przytłaczającą wizję w 
„Akirze”, czyli osobami obdarzonymi mocą - głównie 
telekinezą, lewitacją i pokrewnymi zdolnościami. Fabuła 
rozwiązuje się wielką bitwą między dwoma obdarzonymi: 
starcem i dziewczynką. Reprezentują tak różne podejścia i 
spojrzenia na swoją moc, jak nie przymierzając dobry i zły 


Jedi. Samo starcie jest spektakularne w każdym tego słowa 
znaczeniu. 

Pomysł na „Domu” przyszedł mu do głowy właśnie podczas 
prac nad „Fireballem”. „Czy nie mógłbym zrobić czegoś 
ciekawszego?” - pomyślał ponoć. I gdy dostał zielone światło 
od ówczesnego redaktora magazynu Manga Action wziął się 
za swój pierwszy komiksowy horror z prawdziwego 
zdarzenia. Tak przynajmniej wynika z opisu samego twórcy. 

Ja zapoznałem się z tą historią, kiedy byłem już co nieco 
otrzaskanym z Otomo - miałem zaliczone m.in. „Akirę” oraz 
„Memories”. Swoją kopię kupiłem w mokotowskim wtedy 
jeszcze Mangazynie (taki sklep to był, nie pismo), który 
lubimy z sentymentem powspominać w fandomie 
warszawskim. Przyswojenie „Domu” szło mi trochę opornie, 
bo moja wersja, zatytułowana właśnie „Das 
Seibstmordparadies” była po niemiecku, a moja znajomość 
tego języka nie dorasta do biegłości w angielskim czy 
polskim. Mimo to, sądzę, że „Domu” można byłoby spokojnie 
przeczytać nie znając języka w ogóle - tak filmowo i 
obrazowo poprowadzona jest akcja. 

Otomo jest niekwestionowanym mistrzem warsztatu 
narracyjnego. Mało jest twórców, którzy potrafią tak 
perfekcyjnie sprzęgnąć warstwę graficzną i narracyjną 
komiksu, osiągając efektywny, silnie działający przekaz. 
Operując zagospodarowaniem strony i niemal filmowymi 
kadrami i ruchem, uzyskuje nadzwyczaj dynamiczną, 
wciągającą narrację. Dodatkowo jego kreska nie kojarzy się 
ze stereotypem mangi, jakim są smukłe piękności i wielkie 
oczy. Postacie raczej ciążą ku realizmowi, a w stanach 
silnych emocji ku surrealizmowi czy karykaturze, natomiast 
środowisko akcji oddane jest z pietyzmem i dokładnością 
mogącą stanowić wzór hiperrealistycznego przedstawienia. 



Cały komiks jest zresztą pod tym względem pełen 
teatralnego niemal rozmachu, zachwyca bogatą galerią 
bohaterów - od dzieci, przez stróżów prawa, tzw. zwykłych 
obywateli, aż po społeczne męty i ludzi znajdujących się 
poza marginesem. Dodatkowo na pierwszy plan wybija się 
samo osiedle, milczący zbiorowy bohater i tło wydarzeń. Ten 
urbanistyczny wynaturzony potworek, moloch, miejski 
lewiatan. W takim miejscu nawet bez niczyjej pomocy ludzie 
mogą mieć ochotę rozstać się z życiem. Podobno zresztą to 
właśnie artykuł o samobójstwach na blokowiskach 
zainspirował Otomo do stworzenia tej opowieści. Pod tym 
względem osadzenie akcji przywodzi na myśl „Osiedle 
Promieniste” Inio Asano, gdzie jedną z osi fabularnych jest 
również seria samobójstw, a sceną wydarzeń jest niemal 
identyczny współczesny moloch urbanistyczny. 

Podobnie jak ta nowsza o dwie dekady produkcja, „Domu” to 
opowieść pozornie spokojna i powolna, rozwijająca się 
leniwie, prawie jak u Kinga. Finał jednak jest spektakularny, 
a zakończenie w zasadzie pozostawia nas z otwartymi 
ustami i pytaniami bez odpowiedzi. Im dłużej się mu 
przyglądałem, tym głębiej się zastanawiałem: co się tak 
naprawdę stało? 

Jest to jedna z tych trudnych, niejednoznacznych produkcji, 
które pod pozorem fantastycznej rozrywki skrywają ważne 
pytania egzystencjalne dotyczące społeczeństwa, alienacji, 
a także - a może przede wszystkim - odpowiedzialności i 
ceny, jaką płaci się za własną siłę. Przypominam o nim teraz, 
kiedy wydawnictwo JPF zapowiedziało polską edycję. Warto 
dopilnować premiery i sięgnąć po ten utwór. 



Spirala śmierci 

Czerwiec 2011 


Kłamstwem byłoby stwierdzenie, że komiksowy horror cierpi 
w Polsce na nadreprezentatywną ilość albumów. Nawet 
bardziej niedookreślone „ma się nieźle” byłoby pobożnym 
życzeniem. Cóż jednak zrobić, gdy w Emontowskiej serii 
„Obrazy Grozy” wydawana jest „Koralina”, która owszem, 
jest świetnym komiksem, ale grozy w niej nieco mniej niż 
świetności, a rekordowy nakład ma żenująca adaptacja 
popkulturowego wykwitu o brokatowym ponadstuletnim 
prawiczku... 

Wszystko to sprawia, że zapowiedzi takich komiksów jak 
Uzumaki muszą przyciągać uwagę nie tylko zagorzałych 
fanów komiksowego horroru. 

Zrobić dobry produkt w tym gatunku nie jest zadaniem 
łatwym. Nie ma się łatwego i szybkiego wsparcia muzyki, 
ułatwiającego sprawę filmowi, czy czerpiącego z wyobraźni 
czytelnika marginesu dowolności opisu, który daje fory 
literaturze. 

Junji Ito, autor wydanej właśnie w Polsce pozycji „Uzumaki. 
Spirala” udowadnia, że można. A nawet, że można dobrze. 
Osadzenie akcji przypomina trochę sprawdzony schemat 
Stephena Kinga - oto Kurouzu, nieduże miasteczko gdzieś 
nad morzem. Wszystko jest w nim zwyczajne aż do bólu, 
miasto jest nudne i nijakie. Jedynie Shuichi, chłopak głównej 
bohaterki, uważa inaczej - namawia ją, aby razem uciekli z 
miasta. Uważa, że jest ono zarażone tajemniczą klątwą 
spirali. Dowodem na to ma być m.in. szaleństwo jego ojca, 
który opętany spiralą popełnia niezwykle wymyśle 
samobójstwo, oraz podobnie samobójcza śmierć matki, która 
nie wytrzymuje napięcia. Jest to jednak zaledwie delikatna 


przygrywka do wydarzeń, które dopiero mają spaść na 
niczego nieświadomych mieszkańców nadmorskiej mieściny. 

Początkowo akcja rozwija się niczym serial - poszczególne 
rozdziały funkcjonują na zasadzie samodzielnych nowelek 
połączonych jedynie osobami głównych bohaterów. 
Tajemnicze sprawy, wszystkie związane w jakiś sposób ze 
spiralą, są mniej lub bardziej dziwaczne. W pewien sposób 
pierwsze rozdziały „Uzumaki” przypominają „Pitu Pitu” 
Daisuke Igarashiego - są jakby zbiorem potwornych 
miejskich legend. Z czasem jednak akcja nabiera tempa, a 
kolejne rozdziały coraz ściślej kontynuują teraz już 
groteskowe i przerażające wydarzenia. 

Ito nie cacka się z czytelnikiem. Mimo że nie epatuje po 
hollywoodzko nadmiernie krwią i przemocą, to jednak jego 
obrazy są okropne w bardziej subtelny, bardziej złowieszczy 
sposób. Nie ucieka od prostego przedstawienia śmierci i 
brutalności, ale to towarzyszący im element niesamowitości 
i niezwykłości sprawia, że są one tak bardzo dosadne. 
Stopniowo, w miarę upływu akcji, autor przesuwa 
niepostrzeżenie horror z warstwy graficznej, 
odbrutalizowując ją, w kierunku terroru psychicznego, kiedy 
rozmach i niesamowitość zdarzeń same w sobie są trudne do 
ogarnięcia. 

Czytelnik zaś wkracza w ten świat przez ochronną poduszkę 
narracji, prowadzonej przez licealistę Kirie - jej relacja jest 
niezwykle spokojna, momentami niemal wyprana z uczuć. 
Chociaż miejsce mają wydarzenie zgoła niecodzienne, a 
świat zaczyna się walić, dziewczyna przyjmuje to ze 
stoickim spokojem. Przypomina to przerażające spokojne 
otępienie niektórych z uczniów klasy B w klasycznej pozycji 
gore „Battle Royale”, adaptowanej na równie klasyczny 
slasher filmowy pod tym samym tytułem. Dodatkowo finał 
rozgrywa się zupełnie inaczej niż w typowym horrorze: 
wszystko przebiega niemal spokojnie, prawie sielankowo. 



mimo że rzeczywistość wali się w gruzy. A gdy w tej 
pozbawionej happy endu opowieści dobiega końca ostatni 
akt, gdzieś głęboko pod czaszką słychać tylko lekko 
ochrypły głos Jima Morrisona śpiewającego „Noone here gets 
out alive''... 

Oprawa graficzna nie pozostawia nic do życzenia. Ito 
posługuje się realistyczną kreską, odbiegającą od typowych 
dla popularnej mangowej pulpy deformacji i zniekształceń. 
Jego styl przypomina nieco surowszą, bardziej realistyczną 
odmianę kreski Usamu Furuyi. Nawet dla osoby 
niezaznajomionej z mangą lub nastawionej niechętnie do 
typowych pozycji utrzymanych w tym stylu będzie to lektura 
przyjemna. Dokładność przedstawień i ich dosadność 
sprawiają, że okrucieństwo świata przedstawionego przebija 
się do czytelnika z niezwykłą siłą. 

JPF, wydawca polski, to firma, która korzysta z własnej 
poligrafii. Sprawia to, że ich oferta jest konkurencyjna 
cenowo, ale trudno stawiać ją za wzór wydawniczej jakości. 
W wypadku „Uzumaki” sprawa ma się lepiej niż 
przeciętnych serii: mimo dużej objętości - około 650 stron - 
tomik (tomiszcze!) oprawiony jest porządnie, czyta się go 
wygodnie, a kolorowa obwoluta jest miłym dodatkiem. 
Dzięki temu jest to lektura, którą budzi dwa skrajne uczucia 
- z jednej strony miałem ochotę przeczytać wszystko naraz, 
szybko, od razu dowiedzieć się, dokąd zaprowadzi 
bohaterów spirala wydarzeń; z drugiej - czytałem przez dwa 
dni, dawkując sobie po rozdziale, delektując się tą orgią 
wynaturzenia i zniszczenia, jaką Ito dał radę upchnąć 
między okładkami. 

Nie jest to komiks dla ludzi o słabych nerwach. To lektura 
pokręcona jak tytułowa spirala, przypominająca nieco 
słynną „Black Hole”, ale z dodatkiem wyrafinowanego 
okrucieństwa i szaleństwa. Stanowczo lektura dla dorosłego 
czytelnika o mocnych nerwach, który będzie potrafił docenić 



środki wyrazu dosadniejsze niż tandetna sztuczna krew i 
wyświechtane operowanie muzyką. 



Wojna niemiecko-niemiecka 

Sierpień 2011 


Są takie chwile w moim aktualnym życiu, że odrzuca mnie 
od wszelkich wydarzeń współczesnych, a w szczególności 
odrzuca mnie od polskiej sceny politycznej. Jednym z 
powodów jest lansowane przez główne partie i 
podtrzymywane przez większość głównonurtowych mediów 
założenie, jakoby miała miejsce wojna polsko-polska. Jakoby 
jedni walczyli z drugimi w imię podstarzałych, skrzywionych 
bądź szyderczo uśmiechniętych liderów. 

Na szczęście wojna ta istnieje jedynie w zaburzonych 
umysłach głównych spindoctorów polskiego bagna. Na 
szczęście, bo wiele razy w historii podobne sytuacje miejsce 
miewały. O jednej z nich opowiada komiks „Berlin” Jasona 
Lutesa, którego pierwszy tom już tutaj prezentowałem. A 
nadarzyła się okazja, aby znów do niego wrócić, bo 
nakładem wydawnictwa kultura gniewu ukazał się na wiosnę 
tom drugi. 

Jest kilka pozycji, na których kontynuację czekam 
niecierpliwie. Jak chociażby „Klezmerzy” czy z bardziej 
rozrywkowych „Largo Winch", „Berlin” też się do tego grona 
zaliczał. Po pierwszym tomie byłem oczarowany klimatem 
konającej Republiki Weimarskiej, przypominającym mi nieco 
„Czarny obelisk” Remarque'a. Wciągnął mnie świat, 
bohaterowie i konflikt - wojna niemiecko-niemiecka między 
brunatnymi i czerwonymi, między tępą brutalnością 
prymitywów, a cwaną brutalnością biedoty. 

Tom drugi rozwija znane już wątki. Mam jednak wrażenie, że 
akcja opowieści dramatycznie zwalnia. Lutes, po 
przedstawieniu krwawego stłumienia demonstracji 
pierwszomajowej, zagłębia się mocniej w ukazanie różnic 


między dolnymi warstwami, próbującymi wybrać między 
bolszewikami, a narodowymi socjalistami, dorzucając dla 
kontrastu tych, którzy nie chcą wybierać, a warstwami 
wyższymi, które nie mają czasu sobie zaprzątać głowy 
takimi bzdurami, jak agonia państwa, i oddają się 
wyuzdanym zabawom na narkotyczno-erotycznych orgiach. 

Niestety, chociaż atmosfera jest nadal napięta i od 
wiszącego w powietrzu konfliktu, którego nieuchronne i 
tragiczne w skutkach rozwiązanie czytelnik zna od samego 
początku, to jednak lektura staje się mniej płynna. Autor 
pozwala sobie na dłuższe sekwencje, przetykane dialogami 
o polityce i przemyśleniami dziennikarza - jednego z 
głównych bohaterów. Zaczyna też, co stwierdzić muszę z 
przykrością, tracić pozór bezstronnego obserwatora i 
wyraźnie faworyzować jedną ze stron konfliktu. O ile bowiem 
brunatni ukazywani są jako prości, tępi troglodyci, z gębą 
pełną fałszywej retoryki, o tyle czerwoni, chociaż i wśród 
nich wielu jest skurwysynów, ciążą raczej ku wizerunkowi 
„biednych, przez los skrzywdzonych”, który to wizerunek 
podstępnie wymusza litość i sympatię czytelnika. 

Ten rys wpisuje się, jak mniemam, w szerszy nurt umysłowy 
popularny na umownym „Zachodzie”. O ile bowiem można 
się spierać, czy hitleryzm, czy stalinizm był bardziej 
spektakularny, o tyle co do wielkości negatywnych „zasług” 
trudno mieć wątpliwości. A jednak nostalgia komunistyczna i 
odwołujące się do lewacko-anarchistychnych korzeni prądy 
alterglobalistyczne mają się dobrze. 

Sympatie Lutesa potwierdza także niezrozumiały dla mnie 
zabieg usunięcia swastyk z opowieści, przy jednoczesnym 
zachowaniu symboli komunistycznych - zupełnie, jakby 
autor wzdragał się tylko na te pierwsze. Te dwie kwestie - 
zbyt ciężka, zbyt duszna i przytłaczająca narracja, która 
miejscami irytuje, oraz niepotrzebne cechowanie poglądów 
sprawiły, że drugi tom „Berlina” nie zrobił na mnie już tak 



dobrego wrażenia. Wciąż, jednak, jest to monumentalne, 
pełne rozmachu dzieło i mam nadzieję, że kolejny tom 
epopei jednak zatrze nieco gorsze wrażenie. Lutes będzie 
jednak musiał się postarać bardziej - samym ostatecznym 
wynikiem rozgrywek czerwonych z brunatnymi mnie nie 
zaskoczy. Potrzeba znowu jakiejś bożej iskry w tym dziele. 



Ostatni dom po lewej 

Wrzesień 2011 


Słowo „Arkham” zapala lampkę w głowie co najmniej dwóch 
grup konsumentów kultury. Pierwszą z nich są wielbiciele 
prozy Lovecrafta. Jednak to nie o nich dziś będzie mowa, 
lecz o miłośnikach komiksów, w których główną rolę gra 
zwykle pewien ekscentryczny amerykański milioner, nocami 
przebierający się wielkiego nietoperza. 

„Arkham Asylum” to dom dla obłąkanych przestępców, 
ulokowany na przedmieściach fikcyjnego miasta Gotham, 
które jest terenem operacyjnym Batmana. Założona przez 
Amadeusza Arkhama instytucja jest często drugim domem 
dla wielu obłąkanych adwersarzy Mrocznego Rycerza. Samo 
miejsce, pieszczotliwie nazywane czasem „ostatnim domem 
po lewej”, pierwotnie usytuowane było w starym 
wiktoriańskim domu. Było też kilkukrotnie przebudowywane, 
wyburzane i odbudowywane po kataklizmach, które 
zrównywały je z ziemią. 

Azyl, od swego pojawienia w komiksach w 1974 roku, stał się 
instytucją równie barwą jak jego przymusowi mieszkańcy. 
Jednym z najsłynniejszych komiksów poświęconych temu 
szpitalowi dla psychopatów był „Azyl Arkham - poważny 
dom na poważnej ziemi” Morrisona i McKeana. Pozycja ta 
otwiera bardzo długą listę publikacji, wśród których znajdują 
się między innymi „Ostatni Arkham”, znany także 
czytelnikowi polskiemu, czy niedawny, bo zeszłoroczny 
„Arkham Asylum Madness”. 

Ten ostatni to tzw. komiks autorski, czyli publikacja, w której 
zarówno za scenariusz jak i oprawę odpowiada jeden twórca. 
Tym razem z szaleństwem przesączającym się prze mury 
ponurego szpitala postanowił się zmierzyć Sam Kieth, znany 


nie tylko z niezwykle ekspresyjnych, wybuchowych 
ilustracji, ale także z pokręconych, dziwacznych 
scenariuszy, doskonale znany już fanom Mrocznego Rycerza, 
chociażby z takich pozycji jak „Secrets” (opowiadającej o 
niszczącej, manipulatorskiej roli mediów), czy „Scratch” 
(obrabiającej w fantastycznym entourage kwestię 
odmienności, ksenofobii i autoakceptacji „innego”). 

„Arkham Asylum Madness” jest trwającą dobę opowieścią o 
samym szpitalu, ukazanym poprzez jego przymusowych 
rezydentów i zdesperowanych pracowników, których rotacja 
przypomina gigantyczny kołowrót w tym szalonym, 
okrutnym miejscu gdzie zegar potrafi krwawić, a żaden 
strażnik nie wie, kiedy może ucierpieć z rąk jednego z 
„pensjonariuszy”. 

Główne role w tym ponurym dramacie grają pielęgniarka 
Sabinę i książę błaznów, psychopatyczny morderca Joker, 
największe nemezis samego Batmana. To zderzenie 
charakterów i postaw życiowych młodej, zdesperowanej 
kobiety i beznamiętnego, kierującego się niedostępną 
„normalnym ludziom” logiką mordercy doskonale wydobywa 
wszystko, co najgorsze w Arkham - szpitalu, u którego 
podstaw leży morderstwo z zemsty dokonane przez 
psychiatrę na jednym z socjopatycznych kuracjuszy. Sam 
„dom po lewej” zaś to trzymająca się w kupie, jedynie chyba 
siłą inercji, starzejąca się rudera, w której wszystkie 
problemy odsuwa się na kolejny dzień, aby kolejna zmiana 
pracowników mogła się nimi zająć. Wszystko jest tam równie 
umowne, rozchwiane i niestałe jak umysły mieszkańców. 

Ci zresztą stanowią doskonały trzeci plan tej opowieści. 
Postaci takie jak Killer Croc - morderczy psychopata, 
trawiony groteskową chorobą skóry, upodabniającą go do 
krokodyla, czy Harley Quinn - psychiatra, która sama 
postradała zmysły pod wpływem jednego z pacjentów to 
żywe, barwne tło. 



żywe i barwne jak niesamowite graficzne popisy Kietha. 
Niewielu obecnie jest twórców, mogących konkurować siłą 
ekspresji i wyrazu z tym artystą. Rozchwiane, niepokojące, 
miejscami karykaturalne, a chwilami groteskowe ilustracje, 
tworzone wachlarzem technik od ołówkowego szkicu, przez 
kolaże, aż po wspomagane komputerem w pełni malowane 
kadry oddają bogactwo szaleństwa, czającego się w starych 
murach i skrzywiony obraz świata postrzeganego nie tylko 
przez psychopatów ale także, nadzwyczaj często, przez 
personel - ludzi chwiejnych, zdesperowanych, 
małostkowych, uginających się pod brzemieniem strachu i 
przesądów, lenistwa, abnegacji i prokrastynacji. 

„Arkham Asylum Madness” nie jest, być może, ani 
najlepszych komiksem w karierze Kietha, ani najlepszą 
pozycją dotyczącą domu dla obłąkanych przestępców im. 
Elisabeth Akrham, ale z pewnością dla fanów i jednego i 
drugiego będzie to pozycja ciekawa i warta uwagi. 



Witajcie w PRL-u! 

Listopad 2011 


Kiedy wiosną 2009 roku debiutowałem na łamach „Kultury 
Liberalnej", na recenzencki warsztat wziąłem wydany nieco 
wcześniej pierwszy tom z serii „Marzi". Dziś nadarza się 
okazja, by do niej powrócić. Powodów jest kilka, a główny z 
nich to wydanie przez Egmont Polska trzeciego zbiorczego 
tomu serii. Tym samym krajowi czytelnicy mają dostęp do 
wszystkich sześciu epizodów opublikowanych dotychczas 
we Francji. 

Czytelnikom, którzy „Marzi" nie znają i poprzedniego tekstu 
nie czytali, postaram się pokrótce przybliżyć dość ciekawą 
pozycję, jaką jest ów komiks. 

Autorami serii są emigrantka z Polski Marzena Sowa, 
odpowiedzialna za scenariusz, i Sylvain Savoia, rysownik. 
Sama historia to wysoce autobiograficzna opowieść o życiu 
tytułowej Marzi, alter ego autorki, małej dziewczynki żyjącej 
w szarej rzeczywistości Polski Ludowej z okresu lat 80. W 
epizodach prostych, ubranych w wyjątkowo ascetyczne 
kadrowanie, skreślonych sympatyczną, jakby skierowaną do 
młodszego odbiorcy kreską i opatrzonych dużą ilością 
narracji, autorka przybliża swoim czytelnikom zarówno 
przygody osobiste (związane nie tylko z życiem w 
groteskowej PRL-owskiej rzeczywistości), jak i historie o 
szerszym kontekście, np. wydarzenia związane z wybuchem 
elektrowni w Czarnobylu, strajkami czy powstaniem 
Solidarności. 

Swoją formą komiks bardziej przypomina produkcje 
Makuszyńskiego i Walentynowicza - obraz jest tu częściej 
ilustracją tekstu niż jego dopełnieniem czy rozwinięciem. 
Statyczne kadrowanie pogłębia to podobieństwo. Tego typu 


rozwiązanie, przywodzące na myśl niezwykle bogato 
ilustrowaną książkę, może być dużą zaletą dla osób na co 
dzień nie czytających komiksu i mających problem ze 
śledzeniem akcji rozbitej między warstwą graficzną, narracją 
a dialogami. 

Historię Marzi można uznać za skierowaną do dwóch 
potencjalnych grup. Do pierwszej z nich zaliczaliby się 
rówieśnicy Sowy i osoby od niej starsze, dla których jest to 
wyprawa w niekoniecznie sentymentalną przeszłość. Ludzi, 
którzy - tak jak mały rudzielec - wysiadywali na parapetach 
w społemowskich sklepach, czekając z rodzicami w 
gigantycznych kolejkach, przeżywali panikę związaną z 
awarią nuklearną w Ukraińskiej SRR czy wreszcie 
emocjonowali się wielkim długopisem elektryka z Gdańska. 

Drugą grupą będą młodzi Polacy, którzy ten szary (a 
chwilami czarny) okres naszej historii znają już tylko z 
podręczników. W prostej, dzięki osobistym wstawkom 
atrakcyjnie zbeletryzowanej formie. Sowa, w nieco może 
naiwny sposób, opowiada o wydarzeniach, jakie miały 
miejsce przed 1989 rokiem. Dystans czasowy pozwala 
obecnie pokusić się o kontekst - słowa włożone w usta 
swojego dwie dekady młodszego alter ego wzbogacić o 
wiedzę współczesną i przemycić nieco więcej na temat 
mechanizmów działania tego groteskowego państwowego 
tworu, który, niczym monstrualny Argoland z „Limes 
Interior” Zajdla, napędzał się sam siłą bezwładności, a 
funkcjonował często dzięki przymykaniu oka na 
wynaturzenia systemu i zachowania zasadniczo społecznie 
niedopuszczalne. 

„Marzi” jest jednak przede wszystkim niezwykle ciekawa dla 
mieszkańców krajów leżących po zachodniej stronie żelaznej 
kurtyny. Jej oryginalne wydanie odniosło ogromny sukces 
rynkowy. Dla ludzi, którzy spędzili całe swoje życie po 
kapitalistycznej stronie sceny, taki intymny wgląd w świat 



społeczeństw, o których często mogli jedynie powiedzieć: 
„better red than dead”, musi być prawdziwą gratką. Dzięki 
tej relacji z pierwszej ręki, są w stanie skonfrontować własną 
pamięć o tamtym okresie i wiedzę o nim (przekazywaną 
przez zachodnie media) ze stanem bliższym faktycznemu. 

Atrakcyjność tego produktu została dzięki temu doceniona 
nie tylko w Europie. Niedawno Vertigo, imprint DC Comics 
poświęcony publikacji komiksu skierowanego dla czytelnika 
dojrzalszego, ogłosił amerykańskie wydanie „Marzi”. To 
ważna informacja - tym bardziej, że jest niewielu Polaków, 
którzy mieli okazję dla tego wydawnictwa pracować, a 
jeszcze mniej scenarzystów. Wskazuje to także na dość dużą 
uniwersalność historii Sowy i Savoia, skoro zdecydowali się 
po nią sięgnąć edytorzy z tak odmiennego kręgu 
kulturowego, jakim są Stany Zjednoczone. Społeczeństwo, 
którego postawy wobec Europy Wschodniej zbudowane były 
na mccarthyzmie, odcięte od realnych informacji i niczym 
ludność Paradyzji przez dekady karmione nacechowaną 
propagandą antykremlowską, może spojrzeć na tę historię 
jeszcze inaczej. 

Z pewnością to właśnie ludzie, którym doświadczenie życia 
w socjalizmie realnym, groteskowym czy schyłkowym jest z 
natury obce, są docelowym odbiorcą „Marzi”. Sowa, tworząc 
swoją historię, bawiła się nieco w Mickiewicza, pewne rzeczy 
mitologizując, pewne usentymentalniając, inne nieco 
upraszczając. Tworząc produkt z myślą o odbiorcy 
zagranicznym, mimowolnie sprawiła, że Polak może się nim 
mniej zachwycić. Ale chociaż opinie „byłem, widziałem” 
będą czasem uzasadnione, warto sięgnąć po wszystkie 
wydane u nas tomy. Jeżeli nawet nie w celu odbycia wcale 
nie sentymentalnej podróży w „kraj lat dziecinnych”, to po 
to, aby naszym, obecnie kilkuletnim dzieciom, dać kiedyś te 
pięknie ilustrowane książki i móc wzbogacić lekturę 
własnymi opowieściami o tym, „jak to drzewiej bywało”. 



Gwarantuję wam, że dla młodego umysłu ta wizja PRL może 
być równie frapująca jak perypetie nieznanej mu bliżej rasy 
niziołków z zachodnich rubieży Śródziemia. 



Literacki Nobel dla Lema 

Grudzień 2011 


Stanisław Lem swoją w pełni zasłużoną literacką Nagrodę 
Nobla dostał dopiero za ostatnią powieść o przygodach 
lichego, zatytułowaną „Czarna dziura”. Pierwsze wydanie 
ukazało się w roku... 

Zaraz, jak to - „nie dostał Nobla”? Ależ oczywiście, że 
dostał! Po prostu wy, biedni ludzie żyjący w XX i XXI wieku, 
zostaliście z tej wiedzy podstępnie okradzeni. Nie tylko 
zresztą Lemowi należy oddać sprawiedliwość - literackiego 
Nobla otrzymali także Verne, Brel, Kafka, Borges czy Doyle... 
Jednak nikt z was, drodzy czytelnicy, o tym nie wie, gdyż 
książki - wszystkie ich egzemplarze - perfidnie skradziono. 
Usunięto je nie tylko z księgarń, bibliotek i magazynów, lecz 
także z bibliografii, spisów, kart historii i ludzkiej pamięci. 

Tak oto, pokrótce, przedstawia się fabuła komiksu 
stworzonego przez duet Grzegorz Janusz i Przemysław 
Truściński na zamówienie Ministerstwa Spraw 
Zagranicznych, a wydanego przez kulturę gniewu. Historia 
ta, na poły fantastyczna, na poły sensacyjna, ale nie 
pozbawiona jednak drugiego dna, ukazała się z okazji 
objęcia przez Polskę prezydencji w Unii Europejskiej. Tym 
razem (inaczej niż w przypadku nieszczęsnego komiksu 
„Chopin. New romantic”, kiedy z powodu czterech 
przekleństw w jednym z epizodów media głównonurtowe 
dokonały sądu kapturowego na produkcie, którego - sądząc 
z ich wypowiedzi - większość oburzonych redaktorów nie 
miała w ręku) rzecz udała się wybornie. 

Grzegorz Janusz, autor scenariusza, to człowiek, który na 
swoją markę pracował latami. Jeszcze w ostatniej dekadzie 
XX wieku publikował w „Nowej Fantastyce” szorty literackie 


- boleśnie celne, przerażające, zaskakujące - majstersztyki 

słowa i pomysłu. Jako scenarzysta komiksowy wielkie 
uznanie zdobył dzięki wydawnictwu „Przebiegłe 
dochodzenie Ottona i Watsona” zilustrowanym przez 
Krzysztofa Gawronkiewicza. Swoją doskonałą formę 

potwierdził niedawno przejmującym obyczajowym „Czasem” 
narysowanym ręką Marcina Podolca, znanego czytelnikom 
„Kultury Liberalnej” z doskonałych miniatur o dwóch 
szczurach w łódce. 

Przemysław „Trust” Truściński jest jednym z najlepiej 
rozpoznawanych rysowników w Polsce. Wywodzi się z nurtu 
tzw. „wielkiej smuty” lat 90., kiedy do głosu doszli studenci 
kierunków artystycznych, tworzący mnóstwo dzieł 

opierających się głównie na formie, a nie na treści. 
Zaczynając od kopiowania brytyjskiej mega-gwiazdy Simona 
Bisleya, Trust szybko wyrobił sobie własny, 

charakterystyczny styl. I chociaż bardziej znane są te jego 
albumy, których stworzenie zapowiedział, lecz go nie 
dopełnił, to z pewnością ma świetny warsztat i zna się na 
swojej pracy. 

Z takiego połączenia musiało wyjść coś godnego uwagi. 
„Tymczasem” to doskonały komiks środka - wydawnictwo, 
jakich w Polsce, rozdartej między undergroundem, nowym 
undergroundem, segmentem ambitnym, artystycznym i 
niedobitkami amerykańskiego mainstreamu, najbardziej 
brakuje. Historia jest z gruntu sensacyjna, lecz nie prostacka 

- pomysł kradzieży dóbr kultury odwołuje się w końcu do 
najlepszych wzorców zarówno z książek, jak i z filmów. Jest 
też bardzo niepokojący, bo na skalę może mniej 
fantastyczną, jednak stale obecny w naszej rzeczywistości. 

Uczynienie Lema patronem całej akcji jest nieprzypadkowe, 
gdyż jej rozwiązanie okazuje się najzupełniej fantastyczne, 
zarówno dosłownie jak i w przenośni. Uknuta w komiksie 
intryga jest genialna w swej prostocie. Równie genialne 



okazuje się rozwiązanie problemu i tutaj autorzy puszczają 
oko do czytelnika - jakby na to nie spojrzeć, sami mamy 
szansę uratować sytuację, o ile przeczytamy ten komiks! 

Cała historia ubrana jest w zgrabną, prostą, realistyczną 
kreskę Truścińskiego, której bliżej jest do albumu „Komiks 
Wawa” niż do „Historii choroby”, ale nie powinni na nią 
narzekać ani wytrawni fani, ani tym bardziej laicy, do 
których, jak się zdaje, komiks jest skierowany. Świetnie 
uzupełniają przyjętą stylistykę kolory Ostrowskiego, który 
zdecydował się na kilka interesujących zabiegów, jak na 
przykład kolorowanie lineartu. Komiks jest także 
profesjonalnie literowany oraz, co w Polsce nie jest 
oczywiste, ma porządnie opracowane tłumaczenie wersji 
angielskiej, którą także miałem okazję mieć w rękach. 

Wszystko to sprawia, że od strony merytorycznej trudno 
„Tymczasem” cokolwiek zarzucić. Również edytorsko album 
stoi na wysokim, właściwym dla kultury gniewu, poziomie, 
świetny druk, dobry papier, porządna oprawa, do tego dość 
duży format, który wydatnie wpływa na przyjemność 
płynącą z lektury, to kolejne plusy. Niestety komiks ten nie 
trafił do obrotu, lecz każdy, kto miałby ochotę, może się z 
nim zapoznać oniine. 

Jeżeli Ministerstwo ma zamiar dalej inwestować w takie 
właśnie komiksy - to jest to świetny wybór i doskonała 
wizytówka polskiej kultury. Ja chcę więcej! 



Runęły mury Jerycha 

Styczeń 2012 


W polskim środowisku komiksowym zdaje się być żywe 
przekonanie, że czasy świetności regularnych serii 
zeszytowych mogą i powinny wrócić. I za nic mają katastrofy 
Mandragory i Dobrego Komiksu autorzy prostej recepty, że 
"komiks musi być tani i regularny", proponujący kuriozalne 
internetowe akcje, które same zdychają po paru tygodniach. 

Prawdą jednak jest, że miejsce na tzw. "zeszytówki" na rynku 
się znalazło. Nieźle radzi sobie, sądząc z rozwoju sytuacji, 
Kuba Martewicz ze swoim "Henrykiem Kaydanem", 
przygotowuje się do nalotu nowy polski superbohater - Biały 
Orzeł. A jednak najgłośniejszą serią tego segmentu w 
ostatnich latach, bez wątpienia był "Konstrukt" Jakuba 
Kiyuca. "Był", bo autor ogłosił, że seria, której pierwsze 
zapowiedzi pojawiły się w drugiej połowie 2010 roku, po 
publikacji 4 numerów przestaje być komiksem zeszytowym, 
kolportowanym masowo i trafia do dystrybucji 
elektronicznej. 

Seria to głośna, a złożyło się na to kilka powodów. Na pewno 
próba wejścia na rynek masowy, próba, dodajmy, wejścia w 
rolę produktu masowego z produktem kompletnie niszowym. 
Do tego dość specyficzna akcja promocyjna i duży szum 
medialny, a także kilka innych, dużo mniej interesujących 
spraw, jak straszliwe opóźnienia w cyklu wydawniczym. 
Ostatecznie produkt okazał się nie być w najmniejszym 
stopniu mainstreamowy; promocja, mimo kłótni ze strony 
autora nie wyszła poza środowiskowe "lajkowanie" na profilu 
FB, reszta zaś to były już tylko detale. 

O "Konstrukcie" rozmawiają Maciej Pałka - twórca 
komiksowy, od początku kibicujący serii i Bartek Biedrzycki 


- komiksowy wydawca, od początku antyfan. 

BB: Przyznam szczerze, „Konstrukt”, czego nigdy nie 
ukrywałem, od samego początku denerwował mnie swoim 
"marketingiem". Autor rozpisywał się długo i namiętnie o 
produktach dodatkowych, takich jak tazosy (potem także 
gra planszowa i inne gadżety), a sporo czasu minęło, zanim 
w ogóle poszła jakaś informacja o samym komiksie. 

MP: Przyznam szczerze, od samego początku, czego nigdy 
nie ukrywałem, irytowało mnie to, że bezpodstawnie 
denerwowałeś się marketingiem "Konstruktu". Musimy 
bowiem zacząć od kontekstu naszej rozmowy: Ty 
występowałeś od samego początku jako zdecydowany 
krytyk (moim zdaniem hejter) inicjatywy "Konstruktu" a ja 
znajdowałem się po stronie entuzjastów, których można było 
zakwalifikować do "inżynierów rzeczywistości". Uważam, 
zresztą że to nie tazosy i inżynieria przyczyniły się do 
porażki projektu a wręcz przeciwnie, promocji (jakiejkolwiek) 
było po prostu za mało. 

BB: Skłamałbym, gdybym się nie zgodził. Po prostu lubię, 
jak produkt dodatkowy towarzyszy produktowi 
podstawowemu. W tym wypadku niestety było odwrotnie - 
komiks, o czym mieliśmy się okazję przekonać przez kolejny 
rok, był w tym wszystkim jakimś ogonem, niemalże skutkiem 
ubocznym. A promocja była, ale niestety, wbrew 
zapewnieniom autora, nie wyszła poza getto środowiska 
komiksowego. Dopiero potem, jakieś akcje uliczne itp. ale to 
stanowczo za mało. Kiedy chce się trafić do masowego 
odbiorcy z produktem, to trzeba mieć masową promocję, a 
nie nakłaniać nachalnie ludzi do reklamowania komiksu, 
którego nie widzieli na oczy, swoim znajomym na 
Facebooku. A do porażki projektu przyczyniło się jeszcze 
mnóstwo innych powodów, z których najważniejszym, 
według mnie był brak szacunku dla klienta. Kiedy autor 
zapowiedział "Konstrukt" do końca 2010 roku miały się 



pojawić cztery zeszyty. A potem miała być seria miesięczna. 
Okazało się, że to pobożna bujda, bijąca na głowę niesławne 
Manzoku, dotąd dzierżące palmę nierealnych i 
niespełnionych zapowiedzi. Mamy grudzień 2011 i ukazały 
się cztery numery. Z czterech zapowiedzianych na 2010 i 
"jeszcze sześciu" zapowiedzianych na ten rok. Ja rozumiem 
problemy takie czy inne, podejrzewam, że z płynnością 
finansową, ale klientowi, czytelnikowi w tym wypadku, 
szacunek się jakiś należy. Zamiast tego dostawaliśmy 
marketing w stylu "komiks będzie, właśnie jestem w połowie 
rysowania trzeciego zeszytu (dwa miesiące po terminie), za 
to co tam komiks, będzie gra planszowa! I figurki! To jest 
ważne, powiedzcie wszystkim!". To ja przepraszam, tyle, to 
ja mogę czekać na Alana Moora, a nie na zupełnie 
nieznanego człowieka, który przekonuje mnie, że jego 
rysunki przypominają Teda McKeevera, co się zresztą potem 
okazało wierutnym kłamstwem. 

MP: Zgadzam się z tym. Moim zdaniem, kończąc wątek 
promocji - pomysły były ciekawe: szeroko zakrojona 
"inżynieria rzeczywistości" czyli ekskluzywne materiały dla 
fanów, konkursy, poboczne wątki w postaci błoga Jerycho, 
wreszcie gra, która mogłaby rozbudować uniwersum 
Konstruktu. Niestety, wszystkie te inicjatywy szybko się 
wypaliły. Pobocza legły odłogiem. Jako przykładowego 
czytelnika, mnie nie interesują przyczyny. Nie mam zamiaru 
gdybać i wcielać się w rolę inspektora finansowego 
prześwietlającego biznes Kijuca. Jako fan, byłbym jednak 
zainteresowany tym, aby wydawca był szczery i kilka kwestii 
wyjaśnił. Zwłaszcza, że sporo ciekawych informacji 
"technicznych" na stronie Konstruktu można odnaleźć, 
nawet jeśli w międzyczasie w tajemniczy sposób zniknęły. 
Choćby kwestia nakładu. 

BB: Ależ ja nie jestem przeciwny tym inicjatywom! Wręcz 
przeciwnie. Ale takie uniwersum buduje się wokół czegoś. 



Lucas nie miałby dziś rancza i nie sprzedawał zabawek, 
zastawy, pościeli i zegarków, gdyby poprzestał na 
nakręceniu Nowej Nadziei. Przyczyny - też nie wiem, ale 
domniemuję. Między innymi na podstawie tych danych o 
nakładzie, które zniknęły. Jeśli im wierzyć, produkt miał być 
naprawdę masowy - nakłady po dwadzieścia tysięcy to w 
tym kraju miewa "Thorgal" i "Asterix", ale nie awangardowe 
serie autorskie. Sam zresztą dobrze wiesz, jak to wygląda - 
250 to górny nakład samizdatu. Co sprawia, że 
podejrzewam, że Czarna Materia na rynek komiksowy 
wkroczyła raczej przypadkiem. Pomysł był dobry, ale zbytnio 
opierał się na wątłych przesłankach, które zamordowały 
inicjatywę "Tęsknię za tobą, zeszytówko", że tu jest jakaś 
rzesza sentymentalnych trzydziestolatków, którzy kupią 
wszystko, co się kojarzy z TM-Semiciem. I "Konstrukt" był na 
semici nieźle stylizowany - specjalnie obniżona jakość 
papieru, pseudo-stare okładki itd. Ale najwyraźniej samo to, 
bez promocji poza środowiskiem, nie wystarczyło, by 
przyciągnąć jakieś masy - w każdym razie perypetie 
Aumbacha i Mięsnej Kobiety nie zostały drugą opowieścią o 
uczniach Szkoły Magii i Czarodziejstwa. Może dlatego, że po 
prostu nie były wystarczająco mainstreamowe, zarówno w 
warstwie scenariuszowej jak i graficznej? 

MP: Nostalgia za Sernicami, to był fajny pomysł na otwarcie, 
jako jedna z zagrywek promocyjnych. Przywalenie fetyszem 
papieru, to była mocna zagrywka. Przyznam jednak 
szczerze, że mnie opatrzyło się to dość szybko, bo już po 
drugim numerze. W kolejnych komiksach "toaletowy" papier 
i fotoszopowe przetarcia na okładce już mi zobojętniały, nie 
były dla mnie żadnym atutem. Co do nakładu, z informacji 
powszechnie dostępnych na stronie wydawnictwa wynika, że 
po debiucie w 20 tysiącach egzemplarzy, później było to 
3200 - 5000. Skoro padła ostrożna liczba 3200, to ja 
stawiam raczej na taką wielkość. Przy dystrybucji kioskowej i 
empikowej to wcale nie jest duży nakład. Z Empikami 



doskonale wiemy jak jest, ostatnio różni wydawcy dość 
głośno informowali o problemach z płatnościami tego 
monopolisty. Zauważ jednak, że wydawca nie skarżył się 
konkretnie na tego dystrybutora. Co do trzech tysięcy 
nakładu w kioskach - to mogłoby się obronić, gdyby nie 
potężne opóźnienia. Zaryzykuję stwierdzenie, że to co 
Czarna materia mogła sobie zbudować wysokim nakładem 
pierwszego odcinka - roztrwoniła brakiem terminowości i 
nierzetelnym kontaktem z czytelnikami i fanami. 
Przykładem jest choćby wspomniana wysokość nakładu: 
informacja wisiała na stronie, ale za każdym razem gdy Kubę 
Kijuca ktoś pytał o liczbę, ten zawsze migał się od 
odpowiedzi. Ogólnie, wypowiadanie się w osobie 
(jednoosobowego) wydawnictwa trąci jakąś schizofrenią a 
nie profesjonalizmem. Przynajmniej to się zmieniło, bo 
obecnie autor kontaktuje się z czytelnikami w swoim 
imieniu. 

Niepokojące wrażenie odniosłem zwłaszcza po lekturze 
wywiadu dla Komiksomanii. Kuba chwalił się w nim tekstem 
na ziniolowej ulotce, skopiowanej w ledwie 100 
egzemplarzach. To utwierdziło mnie, że promocja nie wyszła 
poza środowisko komiksowe i właściwie jest już 
pozamiatane. Kuba z jednej strony usiłował trzymać fason i 
roztaczał wizje w które już chyba tylko on wierzył, a z 
drugiej strony kokietował lub obrażał się na tak zwane 
komiksowo. Sorry, ale dla takiego ambitnego (pod każdym 
względem) projektu, zainteresowanie polskiego środowiska 
komiksowego to promil zapotrzebowania na target a nie 
docelowa grupa. Przestrzegaliśmy go zresztą o tym od 
początku. Promocja w innych środowiskach (fanów 
postapokalipsy, fantastyki, Stephena Kinga, artystów, 
niewidomych (sic!)) to były działania rachityczne i 
prowadzone bez pomysłu. 



BB: Ale jak to niewidomych? Wiele się rzeczy działo, były 
tazosy, gry, figurki (wszystko wirtualne - a nie, przepraszam, 
ostatnio pojawiły się realne pluszaki). Była promocja na ulicy 
w Lublinie i tapety do telefonu. Ale tych niewidomych, to 
przegapiłem sromotnie. Kiepski ze mnie hejter, jak widać. 

MP: Wcale nie taki kiepski, skoro aż poczułem się w 
obowiązku aby wpaść na Twoje poletko i zadbać o większą 
dawkę obiektywizmu przy podsumowaniu Konstruktu. Co do 
niewidomych, to sprawa jest o tyle zabawna co żenująca. Jak 
może wiesz, w pewnej chwili Kuba Kijuc starał się wyjść ze 
swoim produktem "na miasto". Przejawiało się to głównie w 
kolejnych edycjach "dnia darmowego Konstruktu" gdy czy to 
na Tektura Feście, czy na LeSzKu (Lubelskie Spotkania z 
Komiksem) można było za darmo dostać pierwszy numer 
komiksu. Ten wydany w 20-tysięcznym nakładzie. Zarazem 
ten, który do wydawcy wrócił w horrendalnie olbrzymiej 
ilości. O ile rozdawanie komiksu na fandomowych 
konwentach było fajne i właściwe, to patronowanie 
"Lubelskim dniom osób niewidomych i słabowidzących" 
zakrawało na niesmaczny żart. Tym bardziej, że akcję tę 
reklamowała kuriozalna ilustracja. Zresztą, załączam zrzut 
ekranu. 

BB: O włączaniu się w akcje uliczne wiem - nawet uważam, 
że to dobry pomysł był, szczególnie, że miała być promocja 
poza środowiskiem. No ale ta środowiskowa była... 
"widowiskowa", że tak to ujmę. Skończmy się pastwić nad 
promocją, jak myślisz, dlaczego pierwszy numer miał tak 
koszmarne zwroty? 

MP: Zwroty pierwszego numeru były w planie. Tego się nie 
czepiam. Stosunkowo wysoki nakład (jak na prasę) był 
częścią promocji. Konsekwencją bycia w każdym kiosku są 
nieuniknione zwroty. Z tym, że jak stwierdziliśmy - promocja 
była piętą achillesową Konstruktu. Z drugiej strony, nie 
wiemy ile egzemplarzy się sprzedało. Ciężko więc nam 



stwierdzić czy projekt był skazany na porażkę już po 
zamknięciu sprzedaży pierwszego numeru, czy coś posypało 
się dopiero później. 

BB: Nie wiem, co ty wiesz, ale ja słyszałem, przepraszam, 
czytałem na blogu autora (choć pewnie już to usunął), że 
nakład pierwszego numeru był fragmentem założenia 
artystycznego. Trudno mi jednak ocenić, czy to była 
wypowiedź. Ostateczność, alternatywna rzeczywistość, czy 
jakieś akta sfałszowane przez Jerycho. Tak samo, jak nie 
wiem, o co chodzi w ogóle w tej historii. Starałem się i 
przeczytałem ją dwa razy. Zauważyłem dwie linie fabularne, 
dwóch na tyle mało zróżnicowanych bohaterów, że mi się 
pomylili, dwoje innych (czworo, przepraszam), masę nic nie 
wnoszących i bełkotliwych retrospekcji i tyle... Nie widzę w 
tej fabule żadnego punktu zaczepienia. Cholera, nic w niej 
nie widzę, a nie odmówisz mi pewnej biegłości w 
konstruowaniu bełkotliwych, nic nie znaczących fabuł! 

MP: Konstrukt czytałem najpierw na bieżąco, w miarę 
kupowania a później jako całość. Ślęczałem nad tymi 
zeszytami i wertowałem je bite dwa wieczory. Do skutku. W 
efekcie wiem, że najbardziej podoba mi się drugi zeszyt. 
Mogłem też zweryfikować swoją opinię, którą wydałem w 
entuzjastycznej recenzji po lekturze numeru premierowego. 

Zresztą, przytoczę konkretny fragment z komentarzem po 
roku: 

„PLUSY: 

- Stylizacja na komiksowy relikt i wspomniana zagrywka na 
nostalgii, (po roku ten punkt przesunął się na neutralne 
ZERO) 

- Mistrzowska narracja. Budowanie napięcia i zawieszanie 
akcji są na medal. Ogólna kompozycja jest wzorowa. Pod 
tym względem Konstrukt jest chyba najlepszym komiksem 



jaki czytałem w tym roku. (po roku nadal utrzymuję to 
stwierdzenie, dodam jednak że kompozycja sama w sobie 
nie czyni dobrego komiksu) 

- Świetne kolory, również stylizowane na robotę sprzed ery 
cyfrowej separacji. Jest płasko, czasem z oczojebnym 
rastrem - fachowa robota, (po roku nadal bardzo lubię kolory 
Kuby Kijuca. Fajne malarskie wyczucie) 

- Brudna brutalna kreska. Widać moc w łapie. Jednakże z 
pewnymi zastrzeżeniami, o których niżej: 

(po roku - i tu jest pies pogrzebany!) 

MINUSY: 

- CHAOS! O ile kompozycja (czyli "ramy" komiksu) jest 
świetna, to już "mięcho" którym owe ramy są wypełnione 
było miejscami równie świeże jak słynne (jadące rupem) 
lubelskie JeszBurgery. Rysunki są w większości nieznośnie 
nieczytelne. O ile w wielu scenach zastosowany chaos robi 
wspaniały mętlik to czasem brakuje oddechu. 
Nieprzypadkowo komiksy Vertigo w większości rysowane są 
neutralną kreską. Nawet komiksy mające bardziej 
artystyczną warstwę graficzną zachowują jednak główną 
zasadę - KOMUNIKATYWNOŚĆ! Owszem, autor może 
twierdzić, że "to było w planie" ale dowodem przeczącym 
takim ewentualnym tłumaczeniom jest sam komiks. Czarno 
(z kolorem) na białym - widać nieprzemyślane wykonanie. 
Otóż, w kilku scenach gdzie rysunkowy rozgardiasz był 
ZBĘDNY, artysta nie odpuścił i zabrakło mu dyscypliny. 
Widać to zwłaszcza w scenach z Erykiem i na ostatnich 
trzech planszach, które aż proszą się o więcej kontaktu z 
czytelnikiem, (po roku - widać to również w całych 
zeszytach 2,5 i 3. Są bardzo słabo narysowane. W wielu 
miejscach narracja jest nieczytelna tylko dlatego, że 
rysownik sobie nie poradził) 



- Rysunki mi się podobają, ale w tym całym szaleństwie w 
momencie realizacji zabrakło namysłu "co chcę osiągnąć"? 
(po roku - jestem nadal daleki do odkrycia odpowiedzi na to 
pytanie. Co gorsza, przestało mi na niej zależeć) 

- Komiks jest pełen irytujących błędów ortograficznych i 
interpunkcyjnych. Takiego powrotu do tradycji TM-semic 
jednak sobie nie życzę, (po roku - to zostało już 
wyprostowane w drugim zeszycie. Argument ląduje więc w 
strefie neutralnego ZERA) 

Po pierwszym odcinku ciężko mi powiedzieć więcej o fabule. 
Jak na razie mam wrażenie, że autor (będący fanem LOST) 
niestety nie odrobił lekcji, którą można wyciągnąć z jego 
konstrukcji. Seriale, które próbowały powtórzyć sukces LOST 
a stawiały na pierwszym planie TAJEMNICĘ (Flash Forward, 
Persons Unknown) już zdechły. Dlaczego? Bo siłą napędową 
nie może być tylko sama nawet najbardziej pokręcona 
mitologia. Podstawą są bohaterowie: tacy jak Sawyer, Kate 
czy doktorek. Bohaterowie, którym kibicujemy. A jak na razie 
w Konstrukcie tym co mnie najmniej obchodzi są losy 
bohaterów właśnie. I tu jest pies pogrzebany”, (po roku - a 
więc znalazłem truchło drugiego psiaka i wszystko wskazuje 
na to, że spokojnie można by odnaleźć cały psi cmentarz 
<Smętaż dla zwieżaków?> Z przykrością muszę powiedzieć 

- a nie mówiłem?) 

Jak widać akcenty nieco się przesunęły. Dawałem 
Konstruktowi spory kredyt zaufania ale obecnie ciężko mi 
powiedzieć że to dobry komiks, bronią się w nim tylko 
kompozycja i kolory. Czy ktoś kupuje komiksy dla kolorów? 
Co mi po dobrej kompozycji skoro historia jest dość marna a 
bohaterowie wtórni i nudni? 

BB: Nie wiem jak to jest, że się utarło, że my z tym 
"Konstruktem" po dwóch stronach barykady. Ja się zgadzam 
z większością zarzutów! Jedyne, co neguję, to to 



"mistrzowskie budowanie napięcia". Dla mnie to jest 
siekanka bez ładu, pijacka orgia montażysty z tępymi 
nożycami, który ostatecznie całą szpulę porąbał toporem. To 
nie są żadne cliffhangery, tylko zwyczajnie urwana akcja, co 
nie służy absolutnie niczemu, prócz zmęczenia czytelnika. 

Rysunki są nieczytelne zbyt często - nie mam nic do kreski 
(chociaż obiecywany i wspomniany MCKeever chyba by 
piany dostał, jakby usłyszał to porównanie), widać, że autor 
potrafi, jak chce, ale zbyt często kadry to przypadkowe 
kreski nie wyrażające nic, a stylizacja na "trudno mi 
powiedzieć co” męczy - ta kreska jest taka brzydka pewnie z 
jakiegoś powodu, ale ja go nie widzę. Tu oczywiście jest to 
rzecz gustu - mam na myśli kreskę - ale brak przekazu w 
tych rysunkach to osobna sprawa i za to się należą kopy. 

Kolory to też rzecz gustu, X-Men z lat 80. miało lepsze, ale te 
być może pasują do całości. Do "klimatu" i jakiejś koncepcji, 
której istnienie należy podejrzewać. 

Dalej, "kopiuj-wklej" słynne. Ja się nie powinienem odzywać, 
bo w czasach, jak jeszcze sam próbowałem się oszukiwać, że 
umiem rysować, też to trenowałem, ale to dowodzi albo 
skrajnego lenistwa, albo braku warsztatu. A tu zdarza się po 
parę razy na zeszyt. Nie podejrzewam braku warsztatu, bo 
Kijuc go ma, raczej brak szacunku dla odbiorcy - jak 
wspomniana przeze mnie sytuacja, kiedy kilkumiesięczne 
opóźnienie kolejnego zeszytu zostało czytelnikom podane w 
newsie z wyjaśnieniem wręcz nakłaniającym do radości z 
tego opóźnienia. 

A o bohaterach wspominałem - Aumbach i Horowitz mylili mi 
się tak długo, ż przestałem w ogóle się tym przejmować. 
Czemu Mięsna Kobieta nagle zaczęła przypominać kobietę? 
A kogo to w sumie obchodzi (wygląda na to, że ani autora, 
ani czytelnika). 



Kilka osób w trakcie przedłużającej się promocji 
nieistniejącego jeszcze wtedy produktu sugerowało, że cały 
ten "Konstrukt" to będzie jakieś artystyczne pitu-pitu, 
happening, a nie żaden komiks. Autor w wyjaśnieniach po 
opublikowaniu (z chyba 10-miesięcznym poślizgiem) 3. 
numeru sam nawet próbuje ubierać wszystko w artystowskie 
szatki - wspomniany cytat o nakładzie i podobne dywagacje 
o tym, jak to się środowisko dało strollować artyście. Że to 
niby taki polski żart. 

Podsumowując: brak spójnej fabuły; brak bohaterów, którzy 
kogokolwiek obchodzą - mięsna kobieta, która okazuje się 
czymś w rodzaju Gagi w sukience z jatki, Stix, który jest 
niewiadomo czym i nie wiadomo czemu jest taki straszny, 
coś z farby (to chyba też bohater), jakiś naukowiec bez 
krztyny polotu i pan Smiley - przepraszam, co to ma być; do 
tego wyjątkowo wymagające rysunki (wymagające 
bezkrytycznego oddania ze strony czytelnika. Maciej, do 
diabła, sam posługujesz się wyjątkowo wymagającą i 
awangardową kreską, do której latami się najeżałem, ale ona 
potrafi przekazać opowieść, narrację, oddać treść - kreska 
Kijuca, fioletowo-żółte zakola rastra nie potrafią); grająca na 
wydumanych sentymentach stylizacja (bo wątpię, żeby ktoś 
kupił komiks tylko dlatego, że wygląda jak szmata 
wegetująca 20 lat w pudle na strychu - ale może są i tacy, 
znając nasz groteskowy rynek i członków fandomu 
licytujących się w ilości posiadanych zafoliowanych 
egzemplarzy); a wszystko to w aurze hiper-nadęcia i niemal 
obrażenia na ludzi, którzy śmieli się nie zakochać w 
produkcie. Tak, jadę tu personalnie, dostało mi się kilka 
ciężkich szyder za to, że krytykowałem. Ale autor nie miał 
nawet tyle odwagi, żeby na drukowanej wersji umieścić 
nieautoryzowany cytat z mojej wypowiedzi, który był obecny 
w wersji elektronicznej numeru 2.5. 



Nie wiem, mnie ten produkt zmęczył. Tak po ludzku. 
Zwyczajnie kolejny komiks autorski, który był bełkotliwy i 
źle narysowany - nic nowego. Prócz tego, że przez X 
miesięcy wszyscy karmieni byli tym, że to objawienie, 
normalnie "Tęsknię za tobą, zeszytówko" dream come true i 
padnij na kolana. To przypomina mi starszą o kilka lat i mniej 
bolesną historię chłopaka imieniem Wojtek, o ksywce Ferus. 
Zapowiadał on przez wiele tygodni nowy komiks 
internetowy, subtelny humor, ironiczne spojrzenie, ciekawa 
tematyka, awangardowe żarty, w ogóle bohema hipster 
niemal itd. A potem wyskoczył z potworkiem o licealistach, 
rysowanym długopisem i z subtelnością na poziomie 
szambowozu. Tyle, że Ferus reklamował się na niszowym 
forum fanatyków komiksu internetowego i na jednej, przez 
boga wyklętej topliście w Internecie. 

A autor "Konstruktu" kazał uklęknąć całemu środowisku 
aktywnemu w Internecie. 

MP: Po przeciwnej barykady byliśmy, bo swoim furiackim 
atakiem bombardowałeś ten projekt jeszcze przed premierą. 
Moim zdaniem zaś, tak gdzieś do marca 2011 gdy wszystkie 
opóźnienia można było jeszcze usprawiedliwić, Konstrukt 
zasługiwał na kredyt zaufania. Kwestia przyzwoitości. 

W każdym razie, zaczęliśmy od stanowisk spolaryzowanych, 
a teraz nasze opinie się spotykają. Myślę, że w miarę 
rzetelnie podsumowaliśmy pierwszy rok wydawnictwa 
Czarna Materia. 

Przyznaję, że troszkę będę tęsknił za tą zeszytówką. Tym 
bardziej, że mimo swoich ewidentnych wad starała się mi 
oferować coś więcej niż "Biały Orzeł", "Henryk Kaydan", 
"Człowiek Bez Szyi" czy nawet najbardziej profesjonalny 
"Wiedźmin". Kwestia gustu. Pozostali Inżynierowie 
Rzeczywistości zauroczeni komiksem Kuby Kijuca mogą 
śledzić na bieżąco postępy prac na jego autorskim blogu. Ja 



wysiadam. To nie jest już moja bajka. Następnym razem 
zastanowię się dłużej zanim zacznę się na coś nakręcać. 

BB: A ja się tu pogrzeję w moim nimbie proroka. 



Kochał, wściekał się i bał 

Luty 2012 


Rzadko się w tym kraju zdarza, że komiksy publikują 
wydawnictwa spoza branży. Rynek ten jest trudny, wręcz 
niewdzięczny, więc zajmują się nim niemal wyłącznie ludzie, 
którzy wydawcami zostali z pasji. Kiedy jednak trafia się 
jedna z tych nielicznych okazji, że komiks opublikuje 
wydawnictwo zajmujące się na co dzień głównie literaturą i z 
powieścią graficzną niemające zbyt wiele wspólnego, 
okazuje się, że to rzecz ze wszech miar godna uwagi. 

Tak było na przykład z wydaną przez Znak komiksową 
adaptacją „Małego Księcia” (mówimy tu o komiksie Sfara, 
gdyż rodzima próba adaptacji raczej się nie wyróżniała), 
podobnie z „Księgą Genesis” Crumba, wypuszczoną przez 
Wydawnictwo Literackie. Dziś mamy do czynienia z 
analogiczną sytuacją w przypadku „Logikomiksu”, który 
ukazał się nakładem Wydawnictwa W. A. B. 

Komiks, opublikowany pierwotnie w 2009 roku, w Polsce dwa 
lata później, jest ze względu na swoją tematykę nietypowy. 
Nie jest to zwykła historia, lecz biografia. Samo w sobie nie 
jest to wprawdzie nic niezwykłego, z biografiami mieliśmy 
do czynienia chociażby w przypadku niezwykłego 
„Persepolis” Satrapi czy „Mausa” Spiegelmana, a z bliższych 
nam „Marzi” Sowy i Savoi albo „Na szybko spisane” 
Śledzińskiego (choć ten ostatni biografią sensu stricte nie 
był, wykorzystywał jedynie pewne wątki prawdziwego 
świata). Tam jednak bohaterami byli tak zwani zwykli ludzie, 
tym razem zaś mamy do czynienia z biografią Bertranda 
Russella - człowieka, który położył podwaliny pod 
nowoczesną matematykę i filozofię języka. 


Wydawać by się mogło, że życie uczonego to rzecz raczej 
nudna i monotonna, lecz scenarzyści komiksu - Doxiadis i 
Papadimitriou - udowadniają, że wcale tak nie jest. Nawet 
jeśli nauka, którą Russell się zajmował, jest wyjątkowo 
trudna i do widowiskowych nie należy. Choć trzeba przyznać 
szczerze, że próba streszczenia i rekapitulacji całego życia i 
pracy człowieka takiego formatu to zadanie nad wyraz 
trudne. 

Autorzy rozpoczynają akcję od „złamania czwartej ściany”, 
czyli zwrócenia się bezpośrednio do czytelnika. 
Wprowadzają w tematykę i zawiązują akcję. Jest to zabieg 
niezwykle ryzykowny i równie często nadużywany w 
utworach podlejszego sortu, gdzie służy jako surogat 
humoru i pomysłu. Tu, na szczęście dla wszystkich, wyszedł 
poprawnie - autorzy mają szansę dodać własny komentarz i 
opinię do tego, czego w samej historii nie udało im się 
zawrzeć. Opowieść zresztą jest równie subiektywna jak 
odautorskie wstawki, gdyż włożyli ją w usta samego 
Russella, relacjonującego dzieje swojego życia i pracy 
słuchaczom wykładu w momencie wybuchu II wojny 
światowej. 

Nieco chłodno (lecz nie bez polotu) czytelnikowi 
zaprezentowane zostają trudne losy geniusza: od 
dzieciństwa i pierwszych prób, poprzez kolejne prace i 
odkrycia. Wraz z Russellem mamy okazję poznać plejadę 
słynnych naukowców, którzy pracowali w początkach XX 
wieku. Pojawiają się Wittgenstein, von Neumann, Frege, 
Hilbert czy Godeł. Wbrew moim pierwotnym obawom, 
biografia okazuje się wciągającą opowieścią - tym bardziej 
że Russell nie tylko liczył i obalał własne matematyczne 
wywody, lecz także kochał, wściekał się i bał. Dodatkowo, w 
pojawiających się okresowo „gościnnych występach” 
samych autorów mamy okazję zapoznać się z uwagami i 



opiniami na temat związków geniuszu z szaleństwem, a 
także zapoznać z tragedią grecką. 

Graficznie „Logikomiks” jest rzeczą również ciekawą. 
Rysunki Alecosa Papadatosa kojarzą mi się z pracami Jasona 
Lutesa, Frederica Peetersa czy Łukasza Okólskiego. Są 
proste, ale komunikatywne, artysta nie ma kłopotów z 
przekazaniem treści, poprowadzeniem narracji, poradzeniem 
sobie z dużą jednak dawką tekstu. Kolory Di Donny są raczej 
minimalistyczne, służą jedynie jako dopełnienie rysunków i 
nie tworzą nowej jakości, ale jako warsztatowo poprawne 
komponują się z prostą kreską Papadatosa i doskonale ją 
uzupełniają. 

„Logikomiks” jest ciekawy jeszcze z jednego powodu: może 
zainteresować laika. Nie ma w nim nic, co zwykle z tym 
medium jest kojarzone - żadnych mężnych Wikingów, 
latających kosmitów czy multimilionerów z zaburzeniami 
osobowości, nie wspominając już o antropomorficznych 
zwierzętach. Jest za to opowieść, która może zainteresować 
pasjonata biografii czy początkującego adepta matematyki. 
Komiksowa biografia Russella jest barwna, wciągająca i 
pouczająca. Udowadnia, że można bez zadęcia pisać o 
ludziach wielkich i przystępnie o rzeczach 
skomplikowanych. A także to, co wszyscy fani komiksu 
wiedzą, a przyjęcia czego usilnie odmawiają operujący 
stereotypami laicy - że komiks to nie rozrywka dla idiotów, 
tylko pełnoprawne medium, które może być nośnikiem treści 
dowolnej wagi. Także takich, które - że pozwolę sobie na 
frazes - bawiąc uczą. 



Zaliczyć Thorgala i umrzeć? 

Maj 2012 


Tekst ten powstał pierwotnie specjalnie na błoga 
Thorgalverse Kuby Sytego, znanego w niektórych kręgach 
jako Tiall (tu się prosi jakiś dowcip o przyjmowaniu imion 
bohaterów komiksowych, ale w ustach gościa, który przyjął 
imię bohatera komiksowego zabrzmiałby on żałośnie), gdzie 
był opublikowany premierowo. A powstał niejako z rozpędu 
po stworzeniu fanarta Strażniczki Kluczy, którego wersję 
„pełną” możecie zobaczyć tamże, a wersję „light” w tym 
tekście, który zamieszczam tutaj w nieco rozbudowanej 
wersji. 

Muszę zacząć od tego, że okłamałem Szymona z kultury 
gniewu mówiąc mu, że czytałem w życiu pół albumu 
Thorgala. Faktycznie przeczytałem półtora. „Rajską grotę" 
(drugą historię ze „Zdradzonej czarodziejki”) i całego 
„Alinoe”. Ale uświadomiłem to sobie dopiero w zeszłym 
tygodniu. 

Prawdę mówiąc nie wiem, jak to się stało, że ominęło mnie 
czytanie tej serii na bieżąco. Kiedy kończyły się w Polsce lata 
80. i wchodziły na rynek komiksy „z Zachodu” wszyscy moi 
kumple jarali się „Thorgalem” jak dzisiejsza gimbaza płytami 
Rycha Pei. Po publikacji „Szninkla” było to zresztą jak 
najbardziej zrozumiałe (o tym komiksie to może przy jakiejś 
innej okazji, a najpewniej to w K-poku, jak mnie najdzie na 
wspominanie). A ja, jakoś tak, nie załapałem zajawki. I co 
dziwne, czytywałem serie napoczęte przez efemerydy 
tamtego czasu, takie jak „Vasco” czy „lan Kaledine” (czy jak 
się to pisało, za leniwy dziś jestem na google), a na 
czarnowłosego Wikinga jakoś nie zachorowałem. Zresztą 
wkrótce nadeszło TM-Semic i kończąc podstawówkę byłem 
już zatwardziałym spandexiarzem, kupującym stale 


„Batmana”, „Spider-mana”, a potem także „X-Men”, „Mega 
Marvele” i mnóstwo innych rzeczy z tego segmentu. A w 
pierwszej LO to nawet wystartowałem „Korespondencyjny 
Fan Club Batmana BATCAVE” (w tamtych czasach internet 
nie wyglądał tak, jak obecnie, a mnie się nie śniło, że to, o 
czym czytałem w książce „Hackerzy” może być 
rzeczywistością [ta bogiem a prawdą to internet wtedy 
prawie wcale w Polsce nie wyglądał]). 

Prawdą jednak jest, że Thorgal i jego światy nie były mi 
obce, bo gdy w XXI wieku internet zaczął wyglądać tak, jak 
obecnie, to nie dało się uniknąć stałej i masywnej ekspozycji 
- w końcu seria cieszyła się przez dziesięciolecia kultem i 
ludzi, którzy rzucają słynne „ja to tylko o Thorgalu czytałem 
za gnoja” są w tym kraju tysiące, może setki tysięcy? Do 
dzisiaj poznając nowych ludzi słyszę taką deklarację, kiedy 
rozmowa schodzi na hobby i słyszą, że czytam i wydaję 
komiksy. I zdziwilibyście się, jacy ludzie czytywali za młodu 
„Thorgala” - niektórych nie podejrzewałbym nawet o 
znajomość alfabetu. Takąż deklarację poczyniła pewnego 
razu wobec mnie moja redakcyjna koleżanka z Kultury 
Liberalnej, która sprezentowała mi 18 albumów o 
przygodach dzielnego kosmity wychowywanego przez 
Wikingów, który latał balonem do Ameryki Południowej (nie 
wiem, kto to powiedział, ale podobne, chociaż bardziej 
rozbudowane stwierdzenie padło kiedyś bodajże na Forum 
Gildii - jeśli autor czyta te słowa, to chętnie jego autorstwo 
uznam). 

Dokonaliśmy więc prostej wymiany towarowej - w zamian za 
torbę ubrań dla noworodka płci męskiej, z których mój syn 
zdążył wyrosnąć, dostałem torbę komiksów, z których 
wyrosła matka beneficjenta ubrań. A potem usiadłem i w 
trzy dni przeczytałem wszystko, co dostałem. 

Muszę przyznać otwarcie - doskonale rozumiem zajawkę, 
jaką na dzieło Van Hamme'a i Rosińskiego łapali dwadzieścia 



kilka lat temu moi rówieśnicy. Historia jest prosta, 
sensacyjna, magiczna, narysowana w sposób przyjemny 
(plecy konia w dobrej formie, a ja plecy konia lubię, nie bez 
powodu amerykański mainstream kręcił mnie i kręci nadal, 
dobrze ponad 20 lat już). Przemawia nie tylko do dzieciaka, 
ale także do dzieciaka tkwiącego w dorosłym facecie. 
Oczywiście dzisiaj patrzę na nią z dystansu - jak na dobre, 
rozrywkowe rzemiosło, często lepiej, czasem gorzej 
odrobione w warsztacie obsługiwanym przez parę 
prawdziwych zawodowców. I chociaż można zarzucić 
Jeanowi rozgrywanie stereotypów, to robi to nawet chwilami 
z pewnym wdziękiem. I chociaż nie we wszystkim zgadzam 
się z popularnymi opiniami - przykładowo album „Wilczyca”, 
nazwany nawet przez kogoś spośród moich znajomych 
„mistycznym” nie obszedł mnie wcale - ot, mimozowata 
księżniczka urodziła córkę w wilczej gawrze, gdy jej 
walczący o dobro i pokój facet akurat mordował zbójów; 
chociaż rozumiem, jako ojciec, który dwukrotnie asystował 
swoim latoroślom, że wolałby robić akurat coś innego, 
zasadniczo poglądy mam podobne - szczególnie wyprawa 
do Ameryki Płd. wciągała, bo rozłożona na kilka albumów 
akcja miała okazję się rozwinąć, była też, jak w dobrym 
roleplayu, wesoła kompania złożona z barwnych postaci. 
Podobał mi się „Władca gór”, głównie dlatego, że to fajna, 
chociaż mało odkrywcza wariacja na temat podróży w czasie 
(za to mało w niej, poza sztafażem, typowego fantasy). 
Mógłbym się pokusić o wyliczankę i jednolinijkowe recenzje 
jeszcze kilku albumów, ale chyba jednak sobie daruję. 

Sam Thorgal, postać w sensie bohatera tytułowego, jak to 
istota wyższa, lepsza i unikatowa obarczony jest grzechem 
Clarka Kenta - momentami do bólu porządny, prawy, 
bohaterski, niczym Staś Tarkowski. Na pierwszy rzut oka 
widać, że to cywilizowany wśród dzikusów, uroczo 
niewiarygodny, rozczulający jak płatek śniegu na Saharze i 
przez to łykamy go z dobrodziejstwem inwentarza - tym 



jego udręczonym umiłowanie pokoju i spokoju. Wybrał sobie 
za to dziewczynę, której nie powstydziłby się Anakin 
Skywalker - niby twardą, o błękitnej krwi, a jednak 
sztampowo wgapioną w ukochanego faceta, za którym 
pójdzie potulnie dokądkolwiek (z wyjątkiem historii w 
krainie QA, gdzie pokazała odrobinę pazura, jak Amidala na 
arenie w Geonosis; ale tylko odrobinę). Schematyczna 
niewiasta niczym ze starych powieści McLeana, gdzie 
kobiety omdlewały w mocnych ramionach ratujących je 
twardych facetów, która pewnie niejedną dzisiejszą 
feministkę przyprawiła by o nagły, a zbawienny atak serca. 
Ta dwójka (Aegirson i córka Gandalfa, nie feministka i atak) 
stoi zresztą w opozycji do swoich pobratymców - Thorgal do 
„władców” z kosmosu, zepsutych cywilizacją kosmiczny 
argonautów, udających bogów jak bohaterowie 
„Ekspedycji”, Aaricia zaś do Wikingów, prymitywnych, 
brutalnych zwierząt, jakimi są chociażby jej ojciec czy brat. 

Nie pojąłem też, przynajmniej po jednokrotnej lekturze, 
uwielbienia, jakim wydaje się cieszyć Kriss z Valnoru - być 
może zadziałał tu kontrast, bo ta baba ma więcej jaj niż 
ktokolwiek inny w tej serii. Wydaje się być archetypicznym 
marzeniem każdego chłopca o postaci silnej, 
bezkompromisowej, stojącej ponad prawem i (może nawet 
bardziej) jakąkolwiek moralnością. A przy tym ma cycki, a to 
też nie jest całkiem bez znaczenia. Taki trochę typ 
dziewczyny, o której marzy się mniej więcej do liceum, a 
potem zwykle z niego wyrasta na rzecz jakiejś normalnej. 
Jest, owszem, barwna - jedna z nielicznych faktycznie 
ciekawych postaci żeńskich w serii, ale bez przesady. 
Chociaż może się czepiam - w takich przypadkach po prostu 
przyjmuje się do wiadomości kultowość i tyle. 

Reszta postaci to w zasadzie tło. W albumach, które 
czytałem, Jolan się pojawiał, ale prócz faktu posiadani mocy 
parapsychicznych niewiele więcej z tej postaci wynikało. 



Reszta zaś to w zasadzie epizody - czasem ciekawe, czasem 
kliszowe, ale bronią się. Dobre rzemiosło, jak pisałem na 
początku. 

Dotychczasową lekturę serii zakończyłem na „Ukrytej 
fortecy”. Był to moment o tyle ciekawy, że skądinąd wiem, 
że teraz wychowanek Leifa, pozbawiony pamięci, ma 
wreszcie szansę pokazać pazur i wędrując z Kriss w końcu 
przestać jęczeć o pokoju, miłości i spokoju. Z pewnością więc 
będę powoli kompletował resztę wydanych dotąd tomów. 
Jednak nie będzie to raczej paniczne poszukiwanie - tak, jak 
bardzo cenię sobie komiks stricte sensacyjno-rozrywkowy, 
jak chociażby „Largo Winch”, tak nadal nie jest to trzon 
moich zainteresowań. Tym bardziej, że mam serię w miękkiej 
oprawie, a ta wersja najwyraźniej cieszyła się większym 
uznaniem niż haceki i próba odnalezienia kolejnych tomów 
na rynku wtórnym i pierwotnym sugeruje pewne z tym 
problemy. 

Ogólnie rzecz biorąc, dobrze się stało, że barteru 
wspomnianego w poprzednich akapitach dokonałem. Przez 
moment tylko mignęła mi myśl - co by było, gdyby Van 
Hamme i Rosiński tak od trzydziestu z górą lat napierali w 
albumach „Ekspedycję”? 

Kuba zapytał mnie, czemu na temat fanarta wybrałem 
właśnie Strażniczkę? To proste. Jest to niezwykle ciekawa 
postać, jak wszyscy bohaterowie obdarzeni wielką mocą, 
podlegająca ogromnej presji. Pełno w niej sprzeczności - z 
jednej strony jest nieśmiertelna, bo od tego zależy los 
światów, z drugiej - ta nieśmiertelność to zasługa ulotnego 
artefaktu. Spoczywa na niej ogromna odpowiedzialność, ale 
pozwala się okpić prostacko z pożądania do śmiertelnika. 
Jest jednocześnie nieprzystępną, lodową, posągową 
postacią, z drugiej emanuje pierwotnym, zupełnie 
niewzniosłym, niemal wyuzdanym erotyzmem. Powraca w 



serii na tyle często, że można ją uznać za oś obrotu 
niektórych spraw w Mitgardzie i światach drugich. 

Nie no, powyższy akapit to stek bredni. Po prostu lubię 
rysować kobiety. Ot, tak. 



The Greatest B180 Ever Told 

Lipiec 2012 


Zgodnie z obietnicą z tekstu „Przedruki Batmana - robisz to 
źle” dzisiaj na warsztat wędruje „The Greatest Batman 
Stories Ever Told”. Tym, którzy nie czytali tamtego tekstu 
pokrótce streszczę małe zamieszanie wokół tego zbioru. 
Omawiany przeze mnie egzemplarz to drugie wydanie (z 
roku 1989) oryginalnej wersji tej antologii. Różni się ona 
zasadniczo od wersji wydanej przez Egmont w Polsce. Tamta 
jest bowiem przedrukiem późniejszej antologii, w której 
znalazł się nieco inny materiał (chociaż część się pokrywa), 
a przede wszystkim ta druga wersja jest znaczącą uboższa - 
objętościowo o jakieś 40%. 

Pierwsze „The Greatest Batman Stories Ever Told” ukazało 
się na pięćdziesięciolecie Batmana i było fragmentem linii 
„Greatest DC Stories Ever Told” w ramach której 
zaprezentowany został Superman, Wonder Woman i inne 
znaczące postacie. Jej myślą przewodnią było wybranie 
najbardziej znaczących i najciekawszych opowieści z 
bohaterem z całego dorobku i zaprezentowanie ich 
czytelnikowi współczesnemu. 

Moja kopia nie jest wprawdzie eleganckim albumem, ale 
wbrew życzeniowemu myśleniu niektórych pracowników 
niektórych wydawnictw nie nadaje się wcale do kosza. Mimo 
tego, że ma prawie ćwierć wieku - trzyma się świetnie, 
papier nie uległ degradacji, a grzbiet jest w stanie wręcz 
idealnym. Może więc jest to kwestia nie tyle formy, co 
jakości wydania? Może Amerykanie potrafią wydawać w 
TPB? Wystarczy zresztą tego hejta, bo chociaż moja 
złośliwość nic nie kosztuje, to nie ma co przyzwyczajać 
odbiorcy do zbyt dużej ilości darmowego dobra. Dla odmiany 
teraz będzie trochę o samej antologii. 


otwiera ją wprowadzenie Dicka Giordano - absolutnego 
tytana jeśli chodzi o postać, człowieka który inkował, 
rysował, redaktorował i cotamjeszcze Batmana przez długie 
lata, po nim zaś następuje przedmowa Mike'a Golda. Oba 
fajne, sprawne teksty, z których dowiadujemy się trochę 
osobistych wspominek i trochę o samej pracy nad antologią. 
Bardzo bogato ilustrowane, głównie okładkami, które same 
w sobie są ciekawym wglądem w historię gacego. No, a 
potem się zaczyna na całego. 


Batman versus the vampire, Detective Comics #31- 
32 , 1939, scen.:Gardner Fox, rys.: Bob Kane 

Rzecz klasyczna, rzekłbym, w każdym tego słowa znaczeniu. 
Idealne odzwierciedlenie rynku i stylu opowieści z tamtego 
okresu. Jest tajemniczy mnich, posługujący się złowieszczą 
hipnozą i zmieniający się w wilka, są wampiry, jest groza, 
tajemnica, sensacja i narzeczona Wayne'a, Julie Madison. Z 
dzisiejszego punktu widzenia rzecz mocno pulpowa, ale 
Batman jest tam taki, jakim go kochamy - to tajemniczy, 
mroczny detektyw wyposażony w super-gadżety - baterangi, 
samoloty i inne przydatne cacka. 


Dr. Hugo Strange and the Mutant Monsters, Batman 
#1, 1940, scen.:Bill Finger, rys.: Bob Kane 

Sensacyjna i nadal kompletnie niewiarygodna i kolorowa 
historia z pierwszego numeru nowej serii. Strange to 
klasyczny batowski złoczyńca, taki trochę jeśli chodzi o 
legendarium prekursor Ra's al Ghula pod względem 
tworzenia złowieszczych planów. W końcu to archetypiczny 
szalony naukowiec. Do tego popularny motyw, czyli 
bezmyślne monstra przypominające zachowaniem potwora 
Frankensteina. Kluczową frazą jest stwierdzenie siedzącego 
w kokpicie samolotu i dzierżącego karabin maszynowy 



Batmana: „Jakkolwiek nienawidzę odbierać życia, obawiam 
się, że tym razem to konieczne”. Z obecnego punktu 
widzenia rzecz szokująca i absolutnie niedopuszczalna u tej 
postaci, nawet, jeśli mówimy tu o zmutowanych olbrzymach. 


Knights of knavery, Batman #25, 1944, rys.: Jerry 
Robinson i George Roussos 

Tu w sumie nie ma co dużo gadać. Joker i Pingwin podpisują 
pakt o nieagresji, a ich wspólnym celem jest eliminacja 
Batmana i Robina. I to starcza za cały opis. 


1001 umbrellas of the Penguin, pasek prasowy, 
1946, rys.: Jack Burniey i Charles Paris 

Raczej humorystyczna rzecz w paskach. Dowiadujemy się, 
jak nazywa się naprawdę Pingwin, a on sam ma spore 
kłopoty logistyczne ze względu na przyjazd starszej ciotki. 
Dynamiczny Duet dowcipkuje sobie niemal jak w 
niesławnym serialu, a scena z ciotką otwierającą jeden z 
napakowanych gadżetami parasoli Cobbiepota jest 
przezacna. 


The Origin of Batman, Batman #47, 1948, rys.: Bob 
Kane i Lou Schwartz 

Tytuł mówi wszystko. Batman natrafia na ślad człowieka, 
który zabił jego rodziców. Ściga go i ujawnia się przed nim. 
Co ciekawe, kryminalna sprawiedliwość jest dziwaczna i 
szybka niczym kula, bo wspólnicy Joego Chilla w zemście za 
„stworzenie” Batmana zabijają jego samego. Do tego 
retrospekcje z młodości Wayne'a, takie jak ćwiczenia, 
wymyślenie symbolu i podobne. Jedna z tych ważnych 



historii, która sama w sobie może nie była rewelacyjna, ale 
stała się jednym z fundamentów oryginalnego legendarium. 


The Birth of Batplane II, Batman #61, 1950, rys.: 
Dick Sprang i Charles Paris 

Złoczyńcy kradną Batplane, chcą go skopiować i 
wyprodukować super-eskadrę. Pomaga im, chociaż nie do 
końca z własnej woli, pilot odsunięty ze służby. Batman i 
Robin tymczasem konstruują nowy samolot. Wchodzimy tu 
już w nową erę, dawno z tyłu zostały pseudo-naukowe 
monstra, zniknęła bezpowrotnie magia i siły piekielne, nie 
ma też w tym odcinku kolorowych złoczyńców - jest za to 
sensacyjna, kryminalna intryga rodem jak z filmu. No i 
Sprang, który kształtował wizerunek postaci w nadchodzącej 
dekadzie. 


Operation: Escape, Star-spangled Comics #124, 
1952, rys.: Jim Mooney 

Krótka dykteryjka, trochę w stylu skautowskich opowieści - 
Robin zostaje zaproszony na komisariat, aby pouczać 
policjantów. Ale czego może uczyć stróżów prawa nastoletni 
akrobata? Sztuki ucieczki z piwnicy za pomocą rakiety do 
tenisa i buta do baseballu. Wydaje się absurdalne, ale jeśli 
weźmie się pod uwagę prawdopodobny target - czyli raczej 
młodszych chłopców, to w sumie rzecz interesująca. 


The Jungle Cat Queen, Detective Comics #211, 1954, 
rys.: Dick Sprang i Charles Paris 

Wyobraźcie sobie, że Selina Kyle ma samolot w kształcie 
kota, który ma opuszczane łapy, którymi może łapać inne 
samoloty. Teraz wyobraźcie sobie Tarzana w kapturze 



nietoperza i Koraka w masce domino. A na koniec szarżę 
dzikich zwierząt i Catwomam odjeżdżającą pośpiesznie na 
tygrysie. Jeżeli macie wrażenie, że nadchodzą czasy znane z 
serialu z Western, to nie, jeszcze nie. Ale mimo, że sama 
historia nie jest wcale taka zła ani wcale głupia, to jednak 
ten zestaw drobnych detali tak bardzo nieprzystających do 
współczesnego Batmana sprawia, że trudno ten komiks 
pominąć milczeniem. 


The First Batman, Detective Comics #235, 1956, 
rys.: Sheldon Moldoff 

Czytelnicy TM-Semica pamiętają pewnie, albo i nie, że w 
Jaskini, obok stroju Jasona Todda, gdzieś w gablocie między 
dinozaurem a monetą, wisiał sobie dziwny strój, 
przypominający nietoperza. Z maską zamiast kaptura. Ta 
historia jest właśnie o tym i jest to bardzo ważna historia. 
Pewnego dnia Wayne znajduje notatki swego ojca i film - 
film, na którym widać doktora Wayne'a przebranego w 
rzeczony strój. Okazuje się także, po krótkim śledztwie, że 
Chill, którego kompani-kryminaliści zastrzelili, był tylko 
cynglem, a za zabiciem Marthy i Thomasa stał kto inny - Lew 
Moxon. Starzejący się przedsiębiorca, w dodatku z... 
częściową amnezją. Dopiero szok wywołany spotkaniem z 
Brucem, przebranym w kostium ojca wyzwala zablokowaną 
pamięć i pozwala skazać kryminalistę, a także ostatecznie 
zamknąć kwestię morderstwa. Świetna, kryminalna intryga 
osadzona w gangsterskich klimatach i kapitalnie 
eksplorująca bardzo już wtedy bogate legendarium 
batmańskie. Widać edytorzy również uznali ją za ważną, 
skoro nie tylko umieścili w tej antologii, ale także jeszcze w 
latach 90-tych można było w jaskini zobaczyć strój, będący 
osią obrotu całej akcji. Co ciekawe, strój ten wygląda tak, jak 
pierwotny projekt właściwego stroju Batmana przygotowany 



przez Kane'a, który został potem zmieniony przez jego 
współpracownika. 


Origin of the Superman-Batman Team, World's Finest 
Comics #94, 1958, rys.: Dick Sprang i Stan Kaye 

Jak ktoś czytał kiedyś jakieś Word's Finest, to w sumie 
będzie wiedział o co chodzi. Ta historia jest ciekawa o tyle, 
że przedstawia pierwszą współpracę Batmana z 
Supermanem (jak zresztą kilka innych, nowszych historii, 
chociażby „Pewnej nocy w mieście Gotham” drukowane u 
nas przez Sernica). Ta jest jednak chyba najstarszą 
opowieścią o pierwszy spotkaniu. Zresztą ma ciekawą 
strukturę, bo Kal-EI odsuwa Dynamiczny Duet od 
współpracy, zastępując ich ponurym kolesiem o ksywce 
Ultraman. Wayne, jak to dobry kumpel, szanuje zdanie 
przyjaciela i zaczyna go śledzić. A jednocześnie w 
retrospekcjach przywołuje rzeczoną pierwszą wspólną 
sprawę. 


Robin Dies at Dawn, Batman #156, 1963, rys.: 
Sheldon Moldoff i Charles Paris 

Z tej historii polski internet już się podśmiewał trochę, kiedy 
Egmont zajawił strony ze swojego przedruku. Jest epicka. 
Batman i Robin są w kosmosie, gdzie na obcej planecie, po 
ataku dziwnych stworów Robin ginie. Na szczęście okazuje 
się, że to tylko eksperyment wojskowy, w którym Batman 
brał udział. Niestety! Skutki uboczne uniemożliwiają mu 
dalsze działanie jako zamaskowany mściciel i musi 
zrezygnować. Jednak w trakcie ostatniej akcji, przeciw 
gangowi rabusiów przebierających się za małpy udaje mu 
się wygrać walkę z własnym umysłem i wszystko wraca do 
normy. Nie no, a tak na serio, to pełna akcji, sensacji i 



fantastyki przygoda. Rok wydania mówi dużo, jak ktoś się 
trochę na Batmanie zna. 


The Blockbuster lnvasion of Gotham City, Detective 
Comics #345, 1966, scen.: Gardner Fox, rys.: 

Carmine Infantino i Joe Giella 

W tym zbiorze z jakichś względów jest mało historii z lat 60- 
tych. Konkretnie ta jest druga i ostatnia. Rzecz zupełnie 
odmienna, oto bystry młody człowiek wymyśla serum, które 
ma dać mu niezwykłą siłę. Niestety, jak to bywa, specyfik 
odbiera mu bystrość umysłu. Batman pojawia się tu zarówno 
w pelerynie, jak i bez. Kombinuje, tropi, ale też dowali jak 
trzeba. Widać też ewolucję postaci Robina i współpracy 
między dwójką bohaterów. Jednym słowem - idzie nowe, 
powoli, ale nieubłaganie. 


Ghost of the Killer Skies, Detective Comics #404, 
1970, scen.: Dennis 0'Neil, rys.: Neal Adams i Dick 
Giordano 

Ta historia to jest zupełnie inna klasa, inna era, ba, epoka 
wręcz w historii Batmana. Polacy mieli okazję ją przeczytać 
w antologii „Przysięga zza grobu” wydanej w prehistorii. 
Przede wszystkim tu jest prawdziwy dream team. 0'Neal, 
jeden z najciekawszych i najlepszych scenarzystów, jakich 
miał zamaskowany krzyżowiec, Neal Adams, absolutny 
wymiatacz i Giodrano, który go tuszuje. To, jak wygląda tu 
Batman, jak działa, funkcjonuje, prowadzi sprawę - to 
powinno być w Sevres jako wzorzec. Zresztą jak można nie 
kochać historii, w której najlepszy detektyw świata 
pojedynkuje się z obłąkanym asem lotniczym na 
przedwojennych dwupłatowcach? No jak? 



Half an Evil, Batman #234,1971, scen.: Dennis 
0'Neil, rys.: Neal Adams i Dick Giordano 

Rok późniejsza od poprzedniej, ta historia przywraca na 
scenę i to z hukiem Harveya Denta, czy Two-Face'a. Jest 
zagadka jak się patrzy, jest dramatycznie, sensacyjnie, nie 
brak okazjonalnego humoru i oczywiście rysunki pierwsza 
klasa. 


Man-bat over Vegas, Detective Comics #429, 1972, 
scen. i rys.: Frank Robbins 

Dla mnie Man-bat był zawsze postacią kłopotliwą, no bo 
naukowiec zmieniający się w nietoperza... A już po tym co 
na tej kanwie nawyrabiał Morrisson to zupełnie. Tu jednak 
mamy ciekawy zabieg - Langstrom, owszem, najwyraźniej 
walczy z Batmanem. Okazuje się jednak, że nie on jest 
napastnikiem. Raczej pada ofiarą swojego wynalazku - 
ciekawy temat, bo porusza, chociaż może bez specjalnej 
głębi, zagadnienie etyki i kosztów, jakie ponosi się za cenę 
postępu nauki. 


The Batman Nobody Knows, Batman #250, 1973, 
scen.: Frank Robbins, rys.: Dick Giordano 

Jubileuszowy numer serii i świetna, świetna historia. Wayne 
zabiera na biwak kilku chłopców. Przy ognisku, każdy z nich 
dzieli się swoją wizją Batmana - wyobrażenia przefiltrowane 
są przez pochodzenie i środowisko każdego z chłopaków, no 
i oczywiście znacznie przerastają rzeczywistość. Do tego 
stopnia wręcz, że prawdziwego Batmana zbywają 
machnięciem ręki. To jest świetny chociaż nadzwyczaj prosty 
koncept, dodatkowo tutaj doskonale narysowany. Na tym 
samym pomyśle oparta była historia „N/iewpoint” z 
przedostatniego polskiego numeru miesięcznika, i to na tym 



komiksie opiera się otwierająca historia ze zbioru „Batman: 
Rycerz Gotham”. 


Deathmask, Detective Comics #437, 1974, scen.: 
Archie Goodwin, rys.: Jim Aparo 

Z grubej rury. Prawdopodobnie ten duet twóczy plasuje się 
tuż za, na równi, albo tuż przed dream teamem z „Ghost...”. 
Goodwin jest legendarny, Aparo zresztą też - tego drugiego 
czytelnicy TM-Semic mieli okazję dobrze poznać. W tej 
historii jest być może w swoim najlepszym okresie. 
Scenarzysta natomiast to mistrz, który zrobić potrafi coś z 
niczego - ot, tajemniczy mezoamerykański artefakt, który 
rzekomo daje wielką moc, zostaje skradziony. Trup się ściele, 
ale też zbrodnia nie unika zasłużonej kary. To jedna z takich 
modelowych historii - gdzie naprzeciw bohatera na wskroś 
ludzkiego stają przeciwnicy na wskroś ludzcy - chociaż 
często chcielibyśmy im tego człowieczeństwa odmówić. 


Death Flies the Haunted Sky, Detective Comics 
#442, 1974, scen.: Archie Goodwin, rys.: Alex Toth 

I ponownie mamy historię spod ręki Goodwina, tym razem 
znów - pozornie łatwa kryminalna układanka okazuje się być 
dużo bardziej zagmatwana, a podejrzani okazują się być 
ofiarami. To, co zdaje się być widmem, okazuje się być 
rzeczywiste. No i... ponownie dwupłatowce! Plus w bonusie 
ciekawa, nieco inna kreska Totha. 


No Hope in Crime Alley, Detective Comics #457, 
1976, scen.: Dennis 0'Neil, rys.: Dick Giordano 

Bardzo dobra, nastrojowa, pełna zadumy historia pióra 
mistrza, do tego Giordano za głównym sterem jako rysownik. 



Batman wyrusza na Crime Alley w rocznicę śmierci rodziców. 
Szuka Leslie Thompkins, lekarki, która opiekowała się 
małym, osieroconym Brucem. Na zimnej, pozbawionej 
nadziei ulicy robi to, co umie najlepiej - broni słabszych, 
gani tych, którzy zbłądzili, przywraca nocy nadzieję na 
nadejście świtu, celebrując w ten sposób pamięć ofiar. Rzecz 
wyjątkowo godna polecenia, bo odkrywa jeszcze kolejną 
stronę tego dość skomplikowanego bohatera. 


Death Strikes at Midnight and Three, DC Special 
Series #15, 1978, scen.: Denis 0'Neil, rys.: W. M. 
Rogers 

I tu ciekawostka i zaskoczenie. Jest to bowiem opowiadanie. 
Pełnokrwiste, kryminalne opowiadanie z morałem, że 
zbrodnia nie ucieknie przed karą. 0'Neil pisze sprawnie, z 
polotem, wciągające, a dodatkowo całość jest bardzo bogato 
ilustrowana przez Rogersa. A jednak nie jest to komiks jako 
taki; bardziej zwykła literatura, lecz z pogranicza tych 
dwóch mediów. 


The Deadshot Richochet, Detective Comics #474, 
1978, scen.: Steve Englehart, rys.: Marshall Rogers i 
Terry Austin 

Ta historia to klasyk. Jest ona częścią dłuższego runu, 
zebranego w tomie „Strange Apparitions”, w którym 
Batmanowi przychodzi zmierzyć się nie tylko z plejadą 
obłąkanych przebierańców, ale także z wrogami w radzie 
miejskiej, naciskającymi na jego odsunięcie od pracy z 
policją, czy wręcz schwytanie i zdemaskowanie, a także z 
problemami w związku z Silver St. Cloud. Kiedy bowiem co 
noc ryzykuje się życiem, trudno oczekiwać podobnego 
poświęcenia po kimś, kto cię kocha. W tej właśnie historii 
Silver domyśla się prawdy o tożsamości Batmana, a także 



ma miejsce słynny pojedynek na gigantycznej maszynie do 
pisania. Klasyk, także ze względu na oprawę graficzną 
Rogersa. 


Bat-Mite's New York Adventure, Detective Comics 
#482, 1978, scen.: Bob Rozakis, rys.: Michael Golden 
i Bob Smith 

Rozakis to facet, który miał okazję być między innymi 
edytorem linii z Batmanem. W tej stricte humorystycznej 
historii z przebranym za Batmana i posiadającym magiczne 
zdolności karłem z innego wymiaru daje wyraz także 
pewnym kanalizowanym frustracjom związanym z trudami 
takiej pracy. Kiedy mała zaraza, znana polskim czytelnikom 
z historii „Legenda Mrocznego Rycerzyka” wydanej przez 
TM-Semic, pojawia się w jego biurze i żąda własnej przygody 
na łamach jednej z serii Rozakisowi przyjdzie przejść 
prawdziwą gehennę i przy okazji świetnie zaprezentować 
zarówno proces tworzenia komiksów superbohaterskich jak i 
modelową ekipę autorów. Świetne, bo łamie przekornie 
czwartą ścianę i pozwala zajrzeć w rejony zwykle 
czytelnikowi niedostępne. 


A Caper a Day Keeps the Batman at Bay, Batman 
#312, 1979, scen.: Len Wein, rys.: Walter Simonson i 
Dick Giordano 

Kwintesencja gothamskiego półświatka w opowieści o mniej 
znanym przebierańcu-popaprańcu. Calendar Man urządza 
sobie orgię napadów, przebierając się za każdym razem za 
inną postać mityczną, związaną w jakiś sposób z dniem 
tygodnia, w którym ma miejsce napad. Same przedmioty 
kradzieży też oczywiście mają znaczenie. Ten komiks to 
przedstawiona w nieco jedynie krzywym zwierciadle 
kolorowa, jarmarczna, obłąkana dusza złoczyńców, których 



generuje Batman - niespełna rozumu, żądnych uwagi i 
chwały, zaburzonych indywidualistów. 


To Kill a Legend, Detective Comics #500, 1981, 
scen.: Alan Brennert, rys.: Dick Giordano 

Co by było, gdyby Wayne'owie nie zginęli tamtej feralnej 
nocy? Gdyby ktoś obronił rodziców rozpuszczonego, 
bogatego gnojka imieniem Bruce? Batman i Robin spędzają 
noc tak, jak zwykle, kiedy nagle pojawia się Phantom 
Stranger. Zabiera ich na inną Ziemię, gdzie kolejny raz, 
kolejny Bruce Wayne ma za chwilę przeżyć tragedię, która 
zmieni na zawsze jego życie. Jeżeli zmienią bieg wydarzeń, 
jak zmieni się wtedy jego świat? Co, tak naprawdę 
potrzebne jest, aby stworzyć bohatera? Na takie właśnie 
pytania odpowiada historia z jubileuszowego, 500-nego 
numeru. 


The Autobiography of Bruce Wayne, The Brave and 
the Bold #197, 1983, scen.: Alan Brennert, rys.: Joe 
Staton i George Freeman 

Ostatnia historia w zbiorze to hołd dla złotej ery. Wayne jest 
już zmęczony. Życie prowadzone w nocy, w ukryciu przed 
światem, sprawia, że wszystko przestaje być rzeczywiste. 
Kiedy zostaje zaatakowany przez Scarecrowa i poddany 
działaniu jego gazu - cała rzeczywistość zaczyna się 
dosłownie rozpadać i znikać na jego oczach. Jedynym 
ratunkiem okazuje się uczucie - miłość do Seliny Kyle jest 
kotwicą, która utrzymuje jego świat na miejscu. 


Jak widać, jest to dość pokaźny zbiór - ponad 350 stron. 
Kończą go kilkustronicowe uwagi Roberta Greenbergera, 
edytora DC, skupiające się na pozakomiksowej historii 



postaci. Dodatkowo dostajemy także biogramy twórców, 
których komiksy znalazły się w antologii. 

Podsumowując - można spierać się, czy wszystkie z tych 
komiksów to najlepsze opowieści o Batmanie. Bez wątpienia 
jednak można śmiało zaryzykować stwierdzenie, że to 
najlepsza antologia poświęcona tej postaci. I chociaż wyszła 
ponad 20 lat temu i czuć w niej brak Alana Granta, Hoanga 
Nguyena czy Devin Grayson to do tej pory nie powstało nic 
równie monumentalnego, przekrojowego i po prostu 
dobrego. A co najważniejsze, mimo wyparcia z druku przez 
nowszą, szczuplejszą i uwspółcześnioną wersję nadal 
dostępna jest na rynku wtórnym. To jest zbiór, który każdy 
fan Batmana powinien mieć. Albo przynajmniej mieć od 
kogo pożyczyć. 



Spacer z komiksem 

Wrzesień 2012 


Dla laika nie obytego z tematem połączenie poezji i komiksu 
może wydać się eksperymentem karkołomnym. W gruncie 
rzeczy jednak na swym najbardziej podstawowym, 
technicznym niejako poziomie, poezja jest tylko tekstem. 
Komiks zaś w swojej najbardziej podstawowej postaci to 
połączenie tekstu z narracją wizualną. 

Czytelnicy komiksów znają zresztą wiele przykładów 
wykorzystania wierszy jako kanwy dla historii obrazkowych. 
Warto tu wspomnieć chociażby o wierszach Howarda 
mistrzowsko ilustrowanych przez Windsor-Smitha, czy też, 
uderzając w lżejsze tony, postać demona Etrigana, 
rymującego posłańca piekieł. 

Przywołuję oba te przykłady nie bez powodu. Leży bowiem 
przede mną „Spacer z Czechowiczem”, komiks stworzony na 
podstawie „Poematu o mieście Lublinie" rzeczonego poety. 
Pod względem atmosfery i nastroju jest to rzecz równie 
niepokojąca jak rymujący posłaniec piekła, od strony 
formalnej zaś równie dopracowana jak dokonania 
wspomnianego tandemu pisarsko-ilustratorskiego. 

Jest od wielu lat tradycją, że mieszkańcy Lublina spotykają 
się w lipcową noc, aby przejść przez miasto trasą opisaną w 
„Poemacie...” Czechowicza. W tym roku Ośrodek „Brama 
Grodzka - Teatr NN” wydał niezwykłe w formie odtworzenie 
tego nocnego spaceru - album komiksowy łączący 
opracowanie oryginalnego tekstu z graficzną narracją 
sekwencyjną. 

Opracowaniem oryginału zajęli się Karol Konwerski - 
krakowski intelektualista, znany szerszemu gronu 


czytelniczemu chociażby z postaci Pana Blakiego, nad którą 
pracował z Mateuszem Skutnikiem - oraz Maciej Pałka - 
weteran środowiska komiksowego stawiający pierwsze kroki 
jeszcze przed słynnym „Produktem”, obecnie jeden z 
najaktywniejszych i najpłodniejszych twórców zajmujący się 
nie tylko rysowaniem, ale także prowadzeniem warsztatów, 
organizacją wydarzeń związanych z komiksem i 
popularyzacją medium poza środowiskiem. 

Maciej Pałka na stanowisku rysownika tej produkcji - 
niewątpliwie była to decyzja trafna. Akcja „Spaceru z 
Czechowiczem” rozgrywa się bowiem między zmierzchem a 
świtem, tworząc niezwykłą atmosferę napięcia i zawieszenia 
właściwą światu pozbawionemu swego zwykłego dziennego 
obrazu. Rysunki, klasycznie komiksowe w formie, przeplatają 
się z tekstem, ilustrując go bądź uzupełniając. Mają przy 
tym ten sam niepokojący, oniryczny sznyt i uderzają, przez 
swoją „formę świata nierzeczywistą”, w tony złowieszcze - 
przy takich zabiegach ujawnia się całe mistrzostwo Pałki, 
które wielokrotnie udowadniał, tworząc chociażby wspólnie z 
Bartkiem Sztyborem awangardową, groteskową serię 
„Najwydestyluchniejszy”, do której interpretacji klucz 
pozostaje dla czytelników niedostępny. W „Spacerze...” pod 
względem użycia graficznych środków wyrazu posuwa się 
nawet o krok dalej - widać wyraźnie twórczą ewolucję, jaką 
przeszedł od czasu ostatniego odcinka serii opublikowanego 
w ubiegłych latach. Z rozmachem godnym podziwu przy tak 
niewielkim formacie poligraficznym korzysta z klasycznych 
zabiegów ilustracyjnych, w razie potrzeby odwołując się do 
plam, bawiąc cieniem, czy z biegłością godną Katsuhiro 
Otomo korzystając z rastrów, co sprawia, że historia ta w 
warstwie wizualnej przypomina najlepsze dokonania Matta 
Wagnera. 

Warstwa literacka komiksu przeplata się z warstwą 
graficzną, chociaż umieszczenie druku na sąsiednich 



stronach pozornie rozdziela te dwie linie narracyjne. Takie 
pozostawienie tekstu poza obrazem odwołuje się do 
wczesnych dokonań gatunku, stosowanych jednak z 
powodzeniem do dziś. W efekcie, w zależności od czytelnika, 
otrzymujemy albo bardzo bogato ilustrowaną książkę z 
tradycyjnym tekstem poetycko-prozatorskim, albo nieco 
awangardowy w formie komiks najwyższych lotów. Czuć też 
w tym opracowaniu tekstu rękę fachowca, który nad słowem 
pracuje na co dzień. 

Podsumowując krótko te nieco chaotyczne uwagi, należy 
powiedzieć jasno, że jakkolwiek użyte w wydaniu określenie 
„powieść graficzna” jest nieco pretensjonalne, gdyż jest to 
raczej nowela, to z pewnością jest to jedno z ciekawszych 
dokonań w polskim komiksie w tym roku. Skierowane do 
ludzi spoza środowiska, przygotowane pod kątem odbiorcy- 
laika pozostaje pełnoprawnym albumem, który zadowoli 
także konesera. Wpisuje się przy tym w długą listę działań 
Bramy Grodzkiej inspirowanych przez Pałkę, które zrobiły 
być może więcej dla popularyzacji komiksu przez ostatni rok 
niż jakiekolwiek inne ciało czy instytucja branżowa. Być 
może, wbrew sugestiom Sebastiana Frąckiewicza zawartym 
w jego niedawno wydanej książce, komiks zamiast trafiać do 
galerii sztuki powinien ze swojego getta wyjść na spacer po 
mieście. Wejść w kontakt ze zwykłymi ludźmi. 



Niech żyje reedycja! 

Październik 2012 


Rynek komiksowy w Polsce to twór dziwny. Z jednej strony 
niezwykła ilość komiksów ambitnych, niezależnych, 
artystycznych, z drugiej - palmę pierwszeństwa sprzedaży 
wydaje się niepodzielnie od lat dzierżyć głównonurtowy, 
frankoński „Thorgal”. Z jednej strony, co i rusz pojawia się 
kolejny mędrzec głoszący, że tylko masowy komiks 
zeszytowy ocali sytuację, a publikacja kolekcji 
superbohaterskich historii Marvela przyjmowana jest w 
niektórych kręgach jako najlepsze, co się zdarzyło w ciągu 
ostatniej dekady, z drugiej zaś komiksy spod szyldu 
Gwiezdnych Wojen, które wydawałoby się są „pewniakami” 
w obliczu wielkości fandomu GW i w świetle ogromnej 
popularności nowego animowanego serialu z tego 
uniwersum, ograniczają częstotliwość wydawania niektórych 
serii. 

Zresztą Egmont Polska, wydawca zarówno „Thorgala”, jak i 
„Gwiezdnych Wojen", wydaje się działać dość zachowawczo. 
Wprawdzie po latach pojawiło się wreszcie nieco więcej 
komiksów z Batmanem, ale inne serie amerykańskie, takie 
jak „Hellblazer” odeszły w niebyt, zaś niepodzielnie królują 
wznowienia, głównie kolejne wydanie przygód Asterixa, 
kolejne wydanie przygód Thorgala, ale też wznowienia 
klasyków polskich. Dużym uznaniem cieszyło się nareszcie 
(prawdopodobnie) kompletne wydanie „Kajtka i Koka w 
kosmosie”, zresztą zainteresowaniem cieszą się nadal chyba 
wszystkie komiksy zmarłego kilka lat temu Janusza Christy. 
Tylko patrzeć, jak pojawią się dodruki przygód dzielnych 
wojów Mirmiła - Kajka i Kokoszą. 

Chyba trochę w tym duchu zachowawczego stawiania na 
sprawdzone rzeczy i odwoływania siędo popularnego 


sentymentu wydawnictwo kierowane przez Tomasza 
Kołodziejczaka zadecydowało o reedycji przygód 
sympatycznej dwójki dzieciaków i magicznego stwora, 
których znają bodaj wszyscy, którzy mieli okazję dorastać w 
latach 70 i 80, czyli Jonki, Jonka i Kleksa. To produkcja 
skierowana do szerokiego grona odbiorców, a zatem jest 
inwestycją bezpieczną. Sięgną po nią zarówno dzisiejsi 
ojcowie, niegdysiejsi czytelnicy, jak i ich dzieci. Rynek był 
zresztą na przyjęcie tej reedycji przygotowany. W 2009 roku 
Wydawnictwo Ongrys przygotowało monumentalne wydanie 
zbiorcze przygód Kubusia Piekielnego, które spotkało się z 
dobrym przyjęciem i zainteresowaniem czytelników. 

Szarlota Paweł (wł. Eugenia Pawel-Kroll) ma swoje miejsce na 
piedestale pośród „starych mistrzów”, równie poczesne co 
Polch, Rosiński, Chmielewski czy Christa. Zresztą dla mnie 
jest to ten sam okres i typ twórczości co właśnie „Tytus, 
Romek i ATomek” czy „Kajko i Kokosz” - bo czytałem te 
komiksy przez całe lata 80. Trudno jest mi ocenić, czy 
pierwszym w jej dorobku był dla mnie Kleks, czy Kubuś 
Piekielny - możliwe, że pojawili się jednocześnie. Jak zwykle 
w moim przypadku siłą nabywczą była moja matka, która 
wyposażyła mnie nie tylko w ówczesne wydanie dopiero co 
wznowionego zeszytu „Niech żyje fantazja”, ale też w inne, 
nieśmiertelne klasyki jak „Zamach na Milusia” czy - w 
późniejszych latach i o zupełnie innym ciężarze 
gatunkowym - „Walka o planetę”. 

Paweł całą swoją twórczością udowadnia, że kobiety w Polsce 
komiks robić mogą i że mogą to robić dobrze. Czyni to 
zresztą od czasów, gdy współczesne autorki próbujące 
lansować tę tezę nie potrafiły jeszcze trzymać kredki w ręku. 
W dodatku, co stwierdzam z ogromną przyjemnością, jej 
twórczość, humorystyczna, lekka i niepozbawiona polotu, 
doskonale znosi próbę czasu. Tak przynajmniej rzecz ma się 
z Kleksem - bo wspomniany Kubuś Piekielny, aczkolwiek 



nadal śmieszny, wszedł już w tę sentymentalno- 
wspominkową strefę mroku, której moje dzieciaki nie 
ogarniają w pełni. W końcu trzeba było żyć w wielkiej płycie 
w okresie Gierka lub borykać się z kłopotami 
zaopatrzeniowymi, żeby pewne żarty „załapać” w tych 
komiksach, opartych na silnych, satyrycznych odniesieniach 
do świata współczesnego autorce. 

Tymczasem perypetie atramentowego ducha, rudej pieguski 
i jej nieco fajtłapowatego imiennika mają się świetnie. Nadal 
bawią niewymuszonym, niepretensjonalnym humorem, który 
w czasach, gdy dzieciakom serwuje się żarty o pierdzeniu i 
pogwałconą ortografię, tym bardziej się docenia. Niezwykłe, 
baśniowe perypetie trójki w pierwszym tomie „Niech żyje 
fantazja” nadal są tak samo aktualne i tak samo rozbrajające 
- w tym chyba tkwi ich siła, w tej ponadczasowości. W 
końcu, gdy czytam o przygodach na wyspie uśmiechu albo 
kolejny raz zaśmiewam się ze Szwajcarii Kaszubskiej, to nie 
różni się to zbytnio od rozentuzjazmowanych opowieści, 
sprzedawanych półgłosem lalkom, kucykom i misiowi w 
pokoju dziecięcym w moim domu. I tu i tam niczym 
nieograniczona, wręcz nieświadoma jakichkolwiek granic 
wyobraźnia dziecka ponosi w zupełnie niesamowite, odległe 
krainy, tworząc absurdalne historie. 

Jako dziesięciolatek z zapartym tchem czytałem 
awanturnicze „Złoto Alaski” czy kryminalno-sensacyjną 
fabułę (też dopiero co wznowionego) komiksu „Pióro contra 
flamaster” - tak samo dobrze czyta mi się je teraz, ćwierć 
wieku później. Ten drugi album zresztą, mimo osadzenia 
akcji w nieco umownym, lecz jak najbardziej realnym 
świecie, nadal trzyma się dobrze. I chociaż młody czytelnik 
może nie załapać żartu z taksówką albo zdziwić się tym, że 
za granicą nikt nie używa telefonów komórkowych, to 
jedynym faktycznym problemem może być wyjaśnienie, co 
to jest ten atrament i te wieczne pióra, które produkuje 



Masters. Sama intryga zaś, absurdalne zwroty akcji, szybkie 
tempo wydarzeń - wszystko to sprawia, że album 
przypomina najlepsze francuskie czy duńskie komedie 
sensacyjne. Pokolenie urodzone na przełomie wieków, 
czytające komiksy Disneya i sięgające powoli w kierunku 
uniwersum Lucasa (obecnie również Disneya) z pewnością 
odnajdzie w tych fabułach wiele elementów, które zna i lubi. 

Trzeba przyznać szczerze, że również od strony graficznej 
prace Szarloty Paweł nadal siębronią, mimo że mija trzecia 
dekada od ich powstania. Autorka posługuje się rasowym 
cartoonem, jakbyśmy to teraz określili, a ten, jeżeli jest 
zrobiony dobrze, po prostu się nie starzeje i nie dewaluuje. 
Uczennica Henryka Chmielewskiego osiągnęła, jak się zdaje, 
poziom wyższy od mistrza - między jej starszymi i nowszymi 
pracami nie widać tej warsztatowej przepaści, która dzieli 
chociażby pierwsze „Tytusy” od późniejszych. Tym bardziej, 
że mimo założonej, umownej prostoty rysunki jednak stoją 
na bardzo wysokim poziomie - są czytelne, komunikatywne, 
doskonale ilustrują i uzupełniają narrację - jako nośnik 
sprawdzają się bezbłędnie. Oczywiście, pozostaje jak zawsze 
kwestia gustu, ale chociażby Piotrek Nowacki swoimi 
cenionymi także za granicą pracami udowadnia, że jest 
zapotrzebowanie i jest odbiorca nastawiony na taki styl. 

Reedycje Szarloty Paweł, jak wspomniałem wcześniej, 
chociaż odwlekane, trafiły na dobry czas. Pokolenie 
pierwotnych czytelników dorosło i wychowuje kolejnych 
fanów komiksu w Polsce. Doskonale, że będzie im co 
podsunąć, bo na tak dziwnym rynku jak nasz nie jest to 
wcale zadanie ani oczywiste, ani proste. Nie wszystkie 
klasyki wytrzymały próbę czasu - wątpię, czy Bruno (na 
razie zafascynowany jedynie resorakiem-batmobilem, ale to 
dobry początek) będzie w stanie przebrnąć przez lemowską 
już niemal pod względem technologii i opowieści 
„Ekspedycję”. Nie jestem pewien, czy Zuza, czytając 



przygody szympansa, którego desperacko próbuje 
uczłowieczyć dwójka harcerzy śmiać się będzie tak często 
jak ja. Natomiast przygody Jonki, Jonka i Kleksa - te komiksy 
raczej nie będą wymagały zachęty, tłumaczenia i 
objaśniania. 

To, że do wznawianych prac Chmielewskiego, Christy i 
innych „dawnych mistrzów” dołącza teraz Paweł, jest 
wydarzeniem bardzo ważnym. Chociażby dlatego, że po 
kolejnej przeprowadzce wszystkie moje „Kleksy” gdzieś 
wessało i już nigdy ich w żadnym z pudeł nie odnalazłem. A 
teraz, na przyzwoitym papierze i z wreszcie dobrze 
nałożonymi kolorami, w dodatku za naprawdę przystępną 
cenę wskakują mi na listę zakupów. I, jak miewam poważne 
wątpliwości co do polityki wydawniczej Egmontu, tym razem 
mówię głośno i wyraźnie - panie Tomku, świetna robota! 



Byle do wiosny 

Styczeń 2013 


Marzena Sowa zaistniała jako scenarzystka wydaną 
pierwotnie na rynku frankofońskim serią „Marzi", której 
recenzją debiutowałem na łamach „Kultury Liberalnej”. 
Dzięki sześciu dotychczas opublikowanym tomom (w Polsce 
były to trzy wydania zbiorcze), które zilustrował Sylvain 
Savoia, autorka podbiła serca czytelników zarówno na 
obczyźnie, jak i w ojczyźnie. 

W minionym roku nakładem Centrali ukazało się polskie 
wydanie jej najnowszego komiksu „Dzieci i ludzie”. Siłą 
rzeczy nie sposób uniknąć porównań między nową pozycją a 
poprzednią serią. W obu bowiem przypadkach bohaterami 
są dzieci. W „Marzi” było to komiksowe alter ego samej 
autorki odbywające autobiograficzną, sentymentalną podróż 
do Polski lat 80. W „Dzieciach i ludziach” mówić możemy 
bardziej o bohaterze zbiorowym: chociaż mamy do czynienia 
z twarzami i imionami jednostek, tak naprawdę liczą się 
losy, postawy i przeżycia grupy. W dodatku akcja rozgrywa 
się nie w znanej dzisiejszym 30- i 40-latkom rzeczywistości 
schyłkowego socjalizmu, lecz w przerażającym, odległym 
czasowo kraju, gdzie dzieciom puszcza się filmy o Stalinie i 
zwraca do nich per „wy” bądź „towarzyszu”. 

Rzeczywistość „Dzieci i ludzi” jest zupełnie inna. O ile świat 
Marzi, przynajmniej w polskim wydaniu, był kolorowy i 
jednak radosny, nawet jeżeli tylko dzięki dziecięcej 
nieświadomości, o tyle świat Wiktora, Agaty i ich 
rówieśników to miejsce szare, ponure, ciemne, trochę 
straszne. Niemały wpływ na to mają rysunki Sandrine Revel, 
która chociaż porusza się w stylistyce podobnej co Savoia, to 
jednak prezentuje zupełnie inny styl. Jej kreska bardziej 
zbliżona jest do rysunków Rutu Modan czy chociażby 


Marjane Satrapi. Czytelnikom, którzy znają te autorki, 
automatycznie musi skojarzyć się nie tylko oprawa 
graficzna, ale też świat przedstawiony w ich komiksach - 
dużo poważniejszy, dużo mroczniejszy, bardziej cyniczny. W 
pewien sposób wszystko w nim jest jakby niedokończone, 
niepełne, ale jednocześnie ulotne, jakby umowne, istnieje 
jakaś szara zasłona, która coś skrywa. I tak rzeczywiście jest. 

W odróżnieniu od „Marzi”, która była mniej lub bardziej 
autobiograficznym zapisem, dziennikiem z czasów 
dzieciństwa, w „Dzieciach i ludziach” Sowa proponuje 
historię autorską, opowieść o życiu w kłamstwie, w świecie, 
gdzie nawet dzieci wiedzą, że myśleć można o wszystkim, 
ale mówić - w żadnym wypadku. Bohaterami „Marzi” były 
dzieci i otaczający je świat, bohaterami najnowszej historii 
wydaje się grupa starych-malutkich, dziwnych, 
niepasujących do prawdziwego świata istot, małych ludzi, 
którzy są po prostu pomniejszonymi projekcjami dorosłych. 

Na swój sposób, ze względu na te nieuniknione porównania, 
najnowsze dzieło Sowy sporo traci. Widać przede wszystkim, 
że w „Dzieciach i ludziach” scenarzystka realizuje pewną 
tezę, założoną z góry linię programową, chciałoby się wręcz 
powiedzieć - pokazuje i objaśnia. Mam niejasne wrażenie, że 
ten komiks to produkt przygotowany dla czytelnika 
zachodniego, rodzaj bajki odpowiadającej zapotrzebowaniu, 
nieco alegorycznej opowieści o straszliwym losie za żelazną 
kurtyną w czasach stalinowskich. Nie chcę zarzucać Sowie 
zmyślenia ani wyolbrzymiania sprawy, bo działy się wtedy 
rzeczy różne, częstokroć gorsze niż to, co opisała, jednak 
cały czas mam poczucie obcowania z przedmiotem o 
precyzyjnie określonym „targecie”, z opowieścią 
konfekcjonowaną pod kątem konkretnego gustu czy 
oczekiwań. Pod tym względem „Dzieci i ludzie” tracą to, co 
było największym atutem „Marzi” i ujęło, jak sądzę, 
większość czytelników, czyli autentyczność. To poczucie, że 



obcuje się z prawdziwą historią, czyta o czymś, co istniało, 
funkcjonowało, o czasach przeszłych, lecz wciąż 
namacalnych. 

Widać też, niestety, że przed Sową jako scenarzystką 
jeszcze sporo pracy. O ile nie ma większych problemów z 
poprowadzeniem historii, o tyle w pewnej chwili ucieka w 
monolog - widać, że nie potrafi zbudować zewnętrznej 
narracji pozwalającej przekazać pewne treści, a włożenie jej 
w usta jednego z bohaterów chyba nie do końca dobrze 
wypadło. 

Można zaryzykować śmiało stwierdzenie, że jeżeli ktoś jest 
fanem „Marzi”, to będzie miał z komiksem Sowy i Revel 
nieco problemów. Chociaż porównania są, jak pisałem, w 
zasadzie nieuniknione, należy ich jednak ze wszystkich sił 
unikać, aby nie psuć sobie odbioru „Dzieci i ludzi”. To niezły, 
ciekawy komiks, pokazujący drogę, jaką autorka przeszła od 
czasów „Dzieci i ryby głosu nie mają”, lecz równie jasno 
pokazujący, że jeszcze dużo przed nią. Szczególnie jeżeli 
chce pisać dla rodaków, którym weryfikacja świata 
przedstawionego przyjdzie z pewnością z większą łatwością 
niż odbiorcom zachodnioeuropejskim czy amerykańskim. 
Niezależnie jednak od tych mankamentów warto się 
zapoznać z komiksem - to smutna bajka niepozbawiona 
pozytywnych akcentów, w dodatku pięknie zilustrowana. 



Drobne draństwa 

Luty 2013 


Rok 2012 przyniósł na polskim rynku komiksowym wiele 
głośnych i od dawna oczekiwanych premier. Szczególnie 
dwie z nich przykryły inne pozycje: „Zagubione dziewczęta” 
od timofa (tu wstawić link do recenzji na KL) oraz „Rycerze 
św. Wita” od kultury gniewu (takoż). 

Tymczasem na Festiwal w Łodzi Paweł Timofiejuk wśród 
wielu innych ciekawych pozycji przywiózł komiks „Małe 
zaćmienia”, który, jak się zdaje, przeszedł bez większego 
echa. Jest to sytuacja zadziwiająca, ponieważ od dawna nie 
pojawiła się u nas tak dobra pozycja obyczajowa, łącząca w 
sobie lekkość, inteligentną historię, niewymuszony humor i 
dalekie od taniego moralizatorstwa gorzkie obserwacje z 
ciekawą, niebanalną kreską. 

„Małe zaćmienia” to w gruncie rzeczy smutna opowieść o 
szóstce znajomych, którzy postanowili obejrzeć zaćmienie 
słońca. Wspólny wyjazd jest jednak tak naprawdę tylko 
pretekstem. Jean-Pierre pod przykrywką wyjazdu ze 
znajomymi zostawia żonę z dwiema córkami i zabiera ze 
sobą poderwaną w internecie małolatę. Isa i Dominigue cały 
swój czas spędzają na niekończących się kłótniach, które 
stają się sztuką dla sztuki. Helena w cały ten bajzel zostaje 
wplątana przez Domnique'a, z którym miała kiedyś romans, 
a któremu roi się, że wystarczy pozwolić żonie i kochance 
pogadać ze sobą i wszystko będzie znów dobrze. Hubert, 
fajtłapowaty gej, jedzie z ekipą najwyraźniej po to, aby ukoić 
towarzystwem smutek po skończonym związku. A 
młodziutka Jan pozwala porwać się na wielką przygodę 
swojemu cyber-ukochanemu. 


Chociaż pozornie jest to bardzo sympatyczna i wesoła 
kompania, czytelnik szybko orientuje się, że takiej bandy 
egoistów i dupków dawno nie miał okazji zobaczyć w jednym 
miejscu. Z wyjątkiem Jan wszyscy amatorzy zaćmienia 
cierpią na mniej lub bardziej palący kryzys wieku średniego, 
podsycany chucią, zazdrością, poczuciem odrzucenia lub 
niespełnienia, nudą i frustracjami wszelkiego rodzaju. Każde 
z nich dąży do własnego celu nie oglądając się na nikogo. 
Dla Jean-Pierre'a jest to podbój seksualny, mający 
udowodnić mu, że jeszcze może zabłysnąć i wypełnić 
bolesne poczucie, że z żoną i córkami u boku coś go omija. 
Helena, sztywna, wyniosła i odnosząca się do świata z 
pogardą graniczącą momentami z mizantropią pragnęłaby 
tylko być ponad to wszystko i zapomnieć o paru rzeczach, 
które się wydarzyły. Isabela i Dominigue wręcz przeciwnie, 
grzebią się w przeszłości w sposób metodyczny, bezlitosny i 
głupi, chociaż z zupełnie przeciwnych powodów. Ten drugi 
próbuje także zagłuszyć w sobie frustrację zawodową. Zaś 
Hubert, poczciwy, nieszkodliwy frajer, chociaż nieco 
męczący na dłuższą metę, nie oglądając się na 
wewnątrzstadne napięcia seksualne i frustracje rzuca się na 
pierwszy napotkany męski tyłek, nie pytając nawet 
właściciela o orientację. 

Thierry Terrason, zwany JIM, ciągnie swoją opowieść 
niespiesznie. Przygoda czytelnika z niepospolitą bandą 
dupków zaczyna się wraz z wyruszeniem na oglądanie 
zaćmienia i meandruje przez następne cztery dni niczym 
wąż w trawie, skręcając się i wijąc na najbardziej 
zadziwiające sposoby. W pierwszej chwili sympatyczne 
postacie szybko i gwałtownie obnażają mielizny swych 
charakterów, a pozornie serie rozmów i retrospekcji 
wydobywają na światło dzienne coraz brzydsze grzechy 
wszystkich. Scenarzysta wykorzystuje każdą okazję, aby 
nagle obrócić sytuację, a kulminacją wspólnego prania 
brudów jest groteskowy seans z cyganką w restauracji, która 



bezlitośnie wygrzebuje, komentuje i wyszydza wszelkie 
możliwe brudy. 

JIM portretuje w tej opowieści bohaterów smutnych, 
okropnych, być może po części tragicznych, ale nawet jeśli - 
to wyłącznie na własne życzenie. Portretuje ludzi w sile 
wieku, sfrustrowanych konfrontacją swoich osiągnięć z nie 
do końca już pamiętanymi dawnymi marzeniami i nie do 
końca sprecyzowanymi oczekiwaniami i pragnieniami. Każdy 
z nich próbuje na swój własny, mniej lub bardziej 
upośledzony sposób wypełnić jakąś wewnętrzną pustkę, 
zaleczyć jakąś ranę, ugasić jakieś pragnienie. W takich 
chwilach dorośli ludzie często zachowują się irracjonalnie, 
bijąc na oślep niszczą siebie i innych. I taka jest smutna 
konstatacja całej historii, z której nikt nie wychodzi bez 
szwanku. Nic się nie zmienia, rozlane mleko zasycha na 
podłodze, nawet postać Huberta, któremu pozornie coś się w 
tym wszystkim udało to tylko kolejna nadmuchany 
marzeniami i oczekiwaniami balon, który leci ku katastrofie. 
W dodatku kiedy czytelnik myśli, że to już wszystko, na 
scenę, na ostatniej stronie, wkracza jedyna być może 
naprawdę tragiczna postać tej absurdalnej farsy, a jej dalszy 
ciąg rozgrywa się już tylko w wyobraźni odbiorcy. 

Stephane Deteindre znany lepiej jako FANE zilustrował ten 
zadziwiająco ciężki i trudny scenariusz zadziwiająco lekką i 
prostą kreską. Oprawa graficzna przywodzi na myśl bardziej 
zaawansowany szkic czy storyboard, niż faktyczne rysunki. 
Ekspresyjna, lekka, niespokojna kreska ołówka błądzi od 
realizmu (przy ujęciach architektury czy sprzętu) aż do 
karykatury (przy portretowaniu postaci). Stylem nawiązuje 
do dokonań włoskich rysowników związanych z Disneyem 
czy do bardziej aktualnych produkcji skierowanych do 
młodszych czytelników. Jest w tych rysunkach 
niepohamowana energia, niezwykła siła wyrazu, urzekająca 
wręcz finezja. Bardzo konserwatywne i klasyczne 



kadrowanie pozwala jednak rysownikowi doskonale 
wspomagać narrację i prowadzić uwagę czytelnika między 
kolejnymi krokami opowieści. Deteindre to doskonały 
fachowiec, nie tylko świetny rzemieślnik, ale też artysta z 
którego prac emanuje radość z tworzenia i niezwykła 
satysfakcja z możliwości przyobleczenia doskonałej 
opowieści w realne kształty. 

„Małe zaćmienia” nie doczekały się zbyt wielu recenzji, 
mimo, że od ich publikacji minęło już kilka miesięcy. Trochę, 
jakby nie trafiły w odpowiednią niszę rynku. Być może też 
do czytelników młodszych nie przemówiły - bo nie potrafią 
oni jeszcze do końca identyfikować się z problemami 
bohaterów, do rówieśników zaś nieszczęsnej bandy 
życiowych przegrany przemówiły zbyt ostro, uświadamiając 
im, że każdy ma w sobie małą wewnętrzną Isabelę lub 
sekretnego Jean-Pierre'a. A takie wnioski nie wzbudzą w 
nikim entuzjazmu. 

Z pewnością jednak należy tę powieść graficzną uznać za 
jedną z najważniejszych pozycji, jakie w minionym roku 
ukazały się na polskim rynku. I chociaż mówi o sprawach 
prostych i o zwykłych ludziach, to nie mniej zasługuje na 
uznanie niż artystyczne, fantastyczne „Zagubione 
dziewczęta” czy opisujący sprawy równie ludzkie i równie 
bolesne, chociaż nieporównanie bardziej trudne „Rycerze św. 
Wita”. 



Animowany sitcom 

Luty 2012 


W roku 2007 Egmont podjął chwalebną, chociaż zakończoną 
porażką próbę wejścia na rynek dla czytelnika przejściowego 
- wprowadził komiksy, które nadają się dla starszych dzieci i 
młodszych nastolatków. Target ten, określany z angielska 
mianem „tween” (portmanteau słów teen i between), to 
potężna grupa nabywcza, podatna na reklamę, silna 
kapitałowo i chłonna konsumpcyjnie. Na całym świecie 
tworzy się pod nią całe gamy powiązanych produktów, 
wyprowadzających tweeny z dzieciństwa i wprowadzających 
w dorosły świat wydawania pieniędzy. 

Na polskim rynku komiksowym grupa ta nie istnieje, lub jest 
tak szczątkowa, że jej faktyczny stan jest w zupełności 
pomijalny. Takie przynajmniej odniosłem wrażenie po 
kompletnej klapie wydawniczej serii Klub Dziewczyn i Klub 
Urwisów Egmontu. Wygląda bowiem na to, że największym 
odbiorcą wydanej w tym pierwszym doskonałej francuskiej 
serii „Lou!” był przeciętny korniksiarz, czyli facet dorosły, 
często wręcz ustatkowany, czytający na co dzień czy to 
trykoty, czy chamskie undergroundy i sięgający po coś 
lżejszego dla odprężenia. 

Sama tytułowa Lou to urocza przedstawicielka przywołanego 
we wstępie segmentu konsumenckiego, chociaż na pewno 
nie można uznać jej za przeciętną tween. Rezolutna 
dziewczynka (w pierwszym tomie ma ok. 10-11 lat) mieszka 
sama z matką, beznadziejnym przypadkiem nałogowego 
gracza, męczącą w przerwach od konsoli swoją debiutancką 
powieść science-fiction. Pośród przypalonych garów, pudełek 
po pizzy i instrukcji do gier blondynka z poczochraną 
grzywką wiedzie żywot pełen uniesień i nagłych rzutów 


depresyjnych, radości i zadumy, niezwykłych przygód i tych 
całkiem zwykłych. 

Wraz z kolejnymi tomami seria ewoluuje, postać Lou dorasta, 
fizycznie, emocjonalnie, mentalnie; rozwija się też jako 
bohaterka serii. W pewnej chwili zostaje starszą siostrą, a w 
najnowszym, niewydanym jeszcze w Polsce tomie, zaczyna 
powoli, jedną nogą, wkraczanie we wczesną dorosłość. 
Autor, Julien Neel, ewoluuje zresztą razem ze swoją serią. 
Początkowo prosta kreska zyskuje finezję, postacie 
krystalizują się, oprawa graficzna wyostrza. Z dziecinnej 
cukierkowości komiks wchodzi w rasowy cartoon, dorasta z 
odbiorcą jak nie przymierzając Harry Potter. 

Na bazie tego niezwykłego, ciepłego i mądrego komiksu 
powstała w 2009 roku seria animowana, którą w Polsce 
nadawała telewizja TeleToon. Serial, zamykający się w 
jednym sezonie, składa się z 26 odcinków i można na niego 
nadal trafić na rzeczonej antenie. 

Truizmem będzie stwierdzenie, że adaptacja z jednego 
medium na drugie wymaga daleko idących ingerencji w 
strukturę i materię dzieła. Chociaż komiks z samej swojej 
natury, jako sztuka sekwencyjnej narracji obrazem, 
doskonale przekłada się na język swojego młodszego brata - 
kina, a tym bardziej w przypadku animacji, która pozwala na 
wierne odtworzenie pierwowzoru w warstwie graficznej, to 
jednak zadanie to w przypadku „Lou!” było bardzo 
utrudnione. 

Przede wszystkim pierwszy tom serii to bardzo dużo bardzo 
krótkich epizodów. Często były to jednostronicowe 
zamknięte gagi, niepozwalające na rozwinięcie i niebędące 
częścią osi fabularnej. W przypadku konieczności adaptacji 
na dłuższe odcinki - tego typu żarty zupełnie się nie 
sprawdzają. Mamy więc w serialowej „Lou!” dużo nowego - 
zarówno stare przygody rozbudowane o nowe segmenty, jak 



i zupełnie nowe przeplatające się z oryginalnymi. Istniejące 
postacie dostają więcej pola do popisu i więcej czasu na 
ekranie, pojawiają się także nowe, jak zrzędliwy staruszek 
czy kolega z innego piętra. Wszystko to sprawia, że seria 
telewizyjna zyskuje nieco odmienny charakter - zwalnia 
tempo i bardziej dąży w kierunku sitcomu niż oryginał, 
chociaż trzeba szczerze przyznać, że scenarzyści zrobili 
niezłą robotę. Chociaż jako fan pierwowzoru mogłem mieć 
pewne zastrzeżenia, to jednak nowe, dodatkowe przygody 
potarganej blondyneczki jak najbardziej wpisują się w moje 
potrzeby jako fana. 

Wraz z pewnymi zmianami w historii zaszły też zmiany w 
postaciach głównych bohaterów. Tristan, który w pierwszy 
tomie pojawia się raczej jako konterfekt pewnego zjawiska, 
tutaj dostaje kilka chwil więcej. Matka Lou zyskuje nagle 
własne imię i więcej samodzielnych przygód. Spore zmiany 
dotykają też tytułową bohaterkę - przede wszystkim jest 
starsza - to nie 10-, 11-latka z „Codziennika”, to bardziej 
młoda panienka z „Sielanki”. Zmienia to diametralnie jej i 
widza spojrzenie na wydarzenia i świat przedstawiony, 
ulatuje trochę tej bezpretensjonalnej naiwności dziecka, 
którą w pierwszym tomie komiksu miała. 

Od strony realizatorskiej serial trudno nazwać 
wyróżniającym się. Przyzwoite scenariusze ubrane są w 
przyzwoitą, chociaż przeciętną animację. Poziom uczciwego 
rzemiosła zadowoli odbiorcę, tym bardziej, że zachowane 
zostały w dużej mierze oryginalne projekty graficzne i 
animowany świat Lou nie różni się od jej świata 
komiksowego. Trudno jednak tutaj o wirtuozerię czy 
odkrywcze zagrania realizatorskie. Ciekawostką jest 
podzielenie serii na 26 odcinków, przy czym faktycznie 
każdy z nich składa się z dwóch, trwających ok. 12 minut, 
samodzielnych segmentów. W praktyce więc dostajemy pół 
setki krótkich historii, co jest ilością całkiem przyjemną. 



Polacy, niestety, jak zwykle dokładają swój brudny odcisk 
palca dubbingiem, który jest zrealizowany w sposób być 
może poprawny, ale kompletnie bez czucia. Głosy dobrane 
bywają całkiem przypadkowo, realizacja może nie kuleje (co 
jest na obecne czasy samo w sobie pochwałą), ale też nie 
oferuje nic, a w stosunku do oryginału niestety jest 
podrzędna. 

Mimo tych niedociągnięć „Lou!” to niezły serial komediowo- 
obyczajowy, który wyróżnia się pozytywnie na tle setek 
identycznych klonów o chłopcach ratujących świat czy 
grupkach dzieci urządzających pojedynki magicznych 
zwierząt. To dobra, lekka rozrywka dla dzieci, nie tylko 
rówieśników Lou, ale i młodszych (moja pięcioletnia córka 
została fanką serialu po pierwszym odcinku), a także dla 
dorosłych, którzy mogą oglądać go z pociechami, albo 
samodzielnie. Każdy bowiem w tej adaptacji znajdzie coś dla 
siebie. Chociaż, nie oszukujmy się, te 26 odcinków, jest to 
raczej „lektura uzupełniająca” dla tych, którzy zaczęli od 
komiksu. Jako produkt samodzielny może nie mieć takiej siły. 



Wspomnienia w albumie 

Kwiecień 2012 


Na naszym dość skromnym jednak rynku komiksowym 
tradycyjnej publicystyki, która wykraczałaby poza globalną 
sieć teleinformatyczną, jest raczej mało. A już książki o 
komiksie dosłownie zdarzają się. Jest oczywiście kilku 
autorów niestrudzenie pracujących w tym segmencie, jak 
Adam Rusek czy Jerzy Szyłak, którzy zajmują się na 
poważnie historią i teorią medium, bądź Krzysztof 
Skrzypczyk, redaktor kolejnych antologii poseminaryjnych, 
koncentrujących się wokół zadanej z góry tezy, w sumie 
jednak fachowej literatury o komiksie jest wciąż o wiele za 
mało w tym smutnym kraju. 

Tym bardziej cieszy inicjatywa Instytutu Pamięci Narodowej, 
którego nakładem ukazała się w 2011 roku książka „Komiks 
w PRL, PRL w komiksie” autorstwa Marcina Krzanickiego. 
Chociaż właściwszym określeniem w tym wypadku byłoby 
chyba słowo „album” - taką bowiem formę ma ta publikacja. 
W odróżnieniu chociażby od publikacji Adama Ruska, które 
przyjmują bardziej analityczne podejście, czy teoretycznych 
prac Jerzego Szyłaka, ta ma formę luźniejszą, skierowaną, 
jak się zdaje, nie tylko do zagorzałych fanów narracji 
obrazkowej, ale też do komiksowych laików i pasjonatów 
historii. 

Na prawie stu osiemdziesięciu bogato i barwnie 
ilustrowanych stronach, podzielonych na kilka zagadnień 
tematycznych, album omawia historię komiksu w Polsce 
Ludowej wraz z tłem historycznym oraz ówczesnym 
kontekstem geopolitycznym i ideologicznym. Kolejne 
publikacje komiksowe prezentowane są w postaci 
reprodukcji oryginalnych plansz wraz z krótkim opisem 
danego utworu i wyszczególnieniem charakterystycznych 


zagadnień uprzednio zaprezentowanych we wprowadzeniu 
do każdej sekcji. Mamy więc prezentację komiksów o silnym 
wydźwięku ideologicznym czy historiotwórczym. 

Konstrukcja albumu ma charakter z grubsza chronologiczny, 
prezentujący przy okazji omawianych komiksów zmiany, 
jakie zachodziły w stosunku aktualnej władzy do medium 
oraz w jego pozycji na arenie kulturalnej. Są to w większości 
fakty podstawowe, ale ciekawe zarówno dla pasjonata, jak i 
dla laika; dla tego pierwszego będzie to rodzaj kompendium, 
zbierającego i porządkującego pewien zasób podstawowej 
wiedzy o historii komiksu w drugiej połowie XX wieku, dla 
drugiego - doskonała lektura „na start”, pozwalająca 
zorientować się w zagadnieniu i kontynuować przygodę z 
komiksem i jego bogatą historią dzięki propozycjom 
kolejnych lektur. 

Krzanicki pisze w sposób przystępny, daleki od często 
trudnego tekstu naukowego, jak i popularnego ostatnio 
przeintelektualizowanego, pełnego żargonu podejścia do 
sprawy niektórych współczesnych propagatorów. Dzięki 
temu album prócz fachowej wiedzy zapewnia doskonałą 
rozrywkę. Niebagatelnym osiągnięciem jest zgromadzenie 
tak dużej ilości materiału ilustracyjnego w postaci 
fragmentów utworów - pozwalają one dobrze zapoznać się z 
prezentowanym okresem i samodzielnie wychwycić zjawiska 
w nim zachodzące, zasygnalizowane przez autora. 

Ze względu na chronologiczno-zagadnieniową formę albumu 
na prace niektórych twórców czytelnik ma okazję natknąć 
się kilka razy, co pozwala na śledzenie ewolucji tychże i 
zaobserwowanie zmian, jakie zachodziły w pozycji komiksu 
w kulturze i stosunku reglamentującej publikacje władzy do 
„kolorowych zeszytów” jako nośników treści ideologicznych i 
rozrywkowych. 



Na tyle, na ile to możliwe w tego typu publikacji, czytelnik 
dostaje pełne spektrum zasygnalizowanych zagadnień. 
Chociaż brakuje z pewnością lepszego odniesienia do 
przedrukowywanych w Polsce komiksów zagranicznych, 
które od lat 70. pojawiają się już na dużą skalę także w 
socjalistycznej Polsce. Ze względu jednak na założoną 
tematykę jest to mankament, który można wybaczyć, 
chociaż z pewnością takie zestawienie i porównanie dałoby 
nowy, odmienny kontekst pozwalający czytelnikowi na dalej 
idące obserwacje. Być może jest to jednak temat na kolejny 
album tego autora? 

Z pewnością „Komiks w PRL, PRL w komiksie” można uznać 
za publikację udaną, szczególnie biorąc pod uwagę 
wspomniany fakt, że wydaje się skierowana nie tyle do 
zafascynowanych komiksem hobbystów, co do osób, które 
po rysunkowe historie sięgają sporadycznie. Być może jest w 
pewnym stopniu ucieleśnieniem mitycznej „pracy u 
podstaw”, o której czasem rozmawiają internetowe 
środowiska czytelników i twórców marzące o zarażeniu swoją 
pasją osób postronnych. W dużym stopniu ta rola albumu 
Krzanickiego zależy jednak od sposobu dystrybucji i 
dostępności publikacji, a z tym w wypadku wydawnictwa 
jednak specjalistycznego bywa w naszym kraju różnie. 

Dobrze jednak, że takie książki są publikowane, lepiej 
jeszcze, że pod egidą poważnej instytucji jak IPN, której 
powaga pozwala zdjąć z komiksu odium rozrywki dla 
prostaków, niepotrafiących sięgnąć po „prawdziwą 
literaturę”. I te role - badawcza i popularyzatorska -łączą się 
w tej książce świetnie. 



Zły target 

Maj 2013 


Przyznam szczerze, że rozczarowała mnie lektura komiksu 
„Komarów" od Centrali. Może nie tyle rozczarowała, co 
oczekiwałem czegoś innego. Przyznam też, całkiem 
szczerze, że nie do końca wiem, czego oczekiwałem. 

„Komarów" skusiło mnie zapowiedzią wydawcy o sennym 
miasteczku w przededniu katastrofy oraz wyrazistą okładką, 
z której spogląda dwójka wypłoszonych dzieciaków. 
Obiecywało to solidny pomysł na wywrócenie świata do góry 
nogami, być może nawet w stylu Kinga, który lubi małe 
miasteczka i drzemiący w nich potencjał, oraz ciekawe 
ujęcie tematu przefiltrowane przez odmienny od 
klasycznego punkt widzenia. Niestety, nic z tego. 

Od strony graficznej nie mogę nic albumowi zarzucić. 
Nijstad jest rzemieślnikiem sprawnym, ma niezły warsztat i 
chociaż można narzekać, że jego rysunki pozbawione są 
indywidualnego rysu, to jednak jest to bardzo dobra robota. 
Świetnie operuje plamą i nastrojem i doskonale łączy farbę z 
fotograficznym kolażem, nie ujawniając przy tym ani 
skrupułów ani kompleksów. Oprawa graficzna swoją funkcję 
narracyjną spełnia doskonale, mimo swojej ascetyczności. 
Może jedynie dymki dialogowe czasem zdają się nie 
współgrać z rysunkiem, ale to jest detal. Pod tym względem 
obietnica z okładki na ciekawą grafikę została w moim 
wypadku spełniona. 

Gorzej jest, niestety, z treścią. Wszystko zaczyna się niby 
normalnie - w małym miasteczku ludzie nie chcą wytwórni 
asfaltu. Znam ten problem doskonale z własnego podwórka, 
z jedynego uzdrowiska na Mazowszu, które jest jednocześnie 
jedynym uzdrowiskiem w polskiej przestrzeni absurdalnej. 


wyposażonym we własną fabrykę trujących węglowodorów 
aromatycznych (jedyna różnica, że u nas jest tylko 

asfalciarnia, bez kopalni). 

Początkowo historia zapowiada się na dzieje walki 

społeczeństwo kontra przemysł, ale pomysł ten szybko 
zostaje zamknięty oniryczno-absurdalną sceną rzezi, która 
okazuje się później (najprawdopodobniej) fantazjąa 
głównego bohatera. Główny bohater bowiem śni na jawie 
bardzo często, niestety, jego fantazje, zajmujące sporą część 
komiksu, mają się w sumie nijak do postępów akcji. To, co 
obiecywało być absurdem przypominającym prace Maxa 
Anderssona - zawodzi; elementy, które kojarzyły się z 

doskonałymi pracami Marka Turka - zostają tylko 

pojedynczymi elementami. Budowany konsekwentnie wątek 
silnego i groteskowego napięcia seksualnego urywa się bez 
komentarza i bez kontynuacji i okazuje się być zupełnie 
zbędny. 

W dodatku rozwiązanie akcji, dziejące się wokół zupełnie 
innej postaci, nijak nie przystaje do historii i jest całkowicie 
oderwane od pozostałych wydarzeń. Są to w zasadzie dwa 
wątki, które łączą się ze sobą jedynie pretekstowo, poprzez 
bliskość na kartach komiksu. A samo zakończenie jest 
zupełnie absurdalne (chociaż to akurat nie jest jego wadą; 
jest wadą w tak zaczynającej się, tej konkretnej historii). 

Być może coś mi umyka i cały „Komarów” to oniryczna 
groteska - wtedy urywana, skacząca, absurdalnie 
niepowiązana i retrospektywnie spętlona historia miałaby 
swoje wyjaśnienie. Może sny na jawie małego frustrata są tu 
kluczem - ich rytm, melodyka, poetyka snu. Ale nawet jeżeli, 
to ja nie kupuję niestety tej opowieści (a nie, zaraz, już ją 
kupiłem na FKW), bo jak prezentować poetykę snu w 
komiksie dowiedzieliśmy się w „Little Nemo in Slumberland”, 
a o tym jak opowiadać historię oniryczną, ale z sensem mówi 
pierwsza z brzegu „Alicja w krainie czarów”. 



Autor na facebooku zdradza po części swoją inspirację, 
sugerując, by nieprzychylnego recenzenta z Poltera ukarać 
seansem Lyncha. O ile ten jest mistrzem tworzenia nastroju, 
to historii mających początek, koniec i sens stworzył dużo 
mniej. I chociaż inspirować się dobrymi twórcami warto, to 
trzeba to robić umiejętni. Jeśli tu Lynch miał być podstawą, 
to Nijstad wziął z niego głównie brak logiki i ciągów 
przyczynowo-skutkowych. Niestety. 

Nie jestem do końca pewien, czym kierowało się jury 
wybierając w Pitchingu ten komiks. W żadnym wypadku nie 
chcę powiedzieć, że jest on zwyczajnie zły. Ale ja na pewno 
nie jestem jego odbiorcą. 

Jeżeli więc oczekujecie solidnej sensacyjnej akcji, 
obyczajówki lub dłuższej historii - nie znajdziecie ich. 
Znajdziecie za to niezłą grafikę, trochę niepokojącej 
groteski, trochę onirycznego absurdu i coś w rodzaju 
wprawki, zabawy formą samej komiksowej materii. Możliwe, 
że to właśnie świadczy o sile komiksu Nijstrada i sprawia, że 
nie jestem jednak skłonny uznać lektury za czas 
zmarnowany. 



Obrócił się świat 

Maj 2013 


Przyznam się bez bicia, że miałem "Za furtką" w rękach (no, 
nie dosłownie), sporo przed premierą. Dostaliśmy ten album, 
jako propozycję do wydania, ale się nie zdecydowaliśmy. Nie 
dlatego, że to słaby komiks, lecz dlatego, że celujemy w 
Dolnej Półce w innego typu historie. Ostatecznie więc 
opublikowała go Centrala, a ja na FKW 2013 kupiłem sobie 
egzemplarz, bo to jednak dobry komiks jest (i nie lubię 
czytać z ekranu). 

"Za furtką" to stosunkowo prosta historia obyczajowa - oto 
wali się świat. Wszystko, co było dawniej stałe, teraz pada na 
kolana i kruszy się. Tak w skrócie mógłbym przedstawić 
zamysł, jaki, moim zdaniem, przyświecał Dominice 
Węcławek, przy pisaniu scenariusza. Oto starość dopada 
babcię, ale nie ona jest osią obrotu - "rozsypuje się" matka 
głównej bohaterki, kobieta z żelaza, tyleż twarda, co 
wstrętna, granitowa kolumna podtrzymująca rodzinę, a 
jednocześnie przygniatająca ją swym ciężarem i na wszystko 
rzucająca swój cień. Wiedźma zostaje strącona z piedestału, 
a świat wydaje się tylko na to czekać. 

Główna bohaterka została przez scenarzystkę wyposażona w 
kilka charakterystycznych cech pokolenia 30 + , mamy tu 
więc cierpkie uwagi zaszczutej matki o "tych pindach z 
przedszkola" wtrącających się w wychowanie syna (co nie 
dziwi u pomysłodawczyni Bachora), wieczną walkę z materią 
freelancerki, robiącej kilka różnych rzeczy, które jej w sumie 
nie interesują i w miarę stereotypowego nie tyle głupiego, co 
po prostu powolnego i często obojętnego faceta, który 
chciałby mieć więcej spokoju, ale może pozwolić sobie 
jedynie na olewanie. 


To gorzki obraz, zarówno świata jak i rodziny, ale kiedy 
docieramy do punktu kulminacyjnego Węcławek rzuca nam 
na pocieszenie kawał truizmowego mięsa - mimo wszystko 
świat się kręci, wszyscy (z wyjątkiem może upadłej 
wiedźmy) żyją i mają się dobrze oraz "innego końca świata 
nie będzie". To drwiąco-pocieszające rozwiązanie pokazuje z 
jednej strony niemożność ucieczki z życiowego kieratu, z 
drugiej - sugeruje, że jednak nie jest przecież źle, słońce 
nadal wstaje i wszystko jednak się układa. A 
przewartościowany świat, ten właśnie "za furtką", w gruncie 
rzeczy, nie różni się od tego sprzed katastrofy. 

Oprawę graficzną określiłbym mianem "ascetyczna". 
Karolina Danek posługuje się prostą, czystą kreską, buduje 
nastrój uproszczonymi konturami i ogromnymi, czarnymi 
aplami, prawie jak Kalinowski w "Łaumie". Wystylizowana 
prostota przywodzi wręcz momentami na myśl "Persepolis", 
chociaż daleko rysunkom Danek do wyeskalowanej 
ikoniczności Satrapi (za to scenarzystka wyraźnie puszcza 
do uważnego czytelnika oko w pewnym miejscu). Wszystko 
to sprawia jednak, że komiks czyta się sprawnie, lekko (o ile 
można użyć takiego określenia przy tej historii), płynnie i 
bez zgrzytów. Sprawność rysowniczki w posługiwaniu się 
językiem komiksu ujawnia się szczególnie w sekwencjach, 
gdzie nie ma dialogów - mimo braku popychających akcję do 
przodu słów narracja toczy się bez przeszkód i nie ma 
większych problemów z pokierowaniem czytelnika i 
wywołaniem u niego pożądanej reakcji. 

"Za furtką" sprawia wrażenie albumu bardzo osobistego. 
Może nie autobiograficznego, ale noszącego wyraźne piętno 
twórczyń - kobiet niepokornych, zadziornych, pyskujących 
światu, biorących się za bary z kieratem rzeczywistości. I 
niekoniecznie zwycięstwo w tych domniemanych zapasach 
jest tu najważniejsze. 




Inwazja porywaczy mam 

Czerwiec 2013 


Pogląd, że komiksy są dla dzieci, powtarzany jest w Polsce 
od dawna i ma przed sobą długie i bogate życie. Jest to 
oczywiście stereotyp, obiegowa opinia popularna poza 
środowiskiem, które ma w tej kwestii jakiekolwiek podstawy 
do wypowiadania się. Oto bowiem ludzie, którzy nieco na 
temacie się znają, na przełomie dekad uświadomili sobie 
bardzo dobitnie, że akurat dla dzieci komiksów w naszym 
kraju nie ma. Są komiksy amerykańskie, frankofońskie, 
azjatyckie i polskie, fantastyczne i poważne, dla facetów i 
dla dziewczyn, dla dorosłych, dla nastolatków, niemal dla 
wszystkich. Ale dla dzieci, z jednym wyjątkiem, w zasadzie 
ich nie ma. 

Wydawcy rodzimi postanowili tę lukę zapełnić. Nic w tym 
dziwnego, gdyż są to ludzie, którzy na komikach się znają i 
czytają je od dziecka, a część z nich dodatkowo jest 
rodzicami, więc mieli doskonały wgląd zarówno w sytuację 
rynku, jak i w jego potrzeby. Specjalne imprinty dla dzieci 
stworzyły kultura gniewu i Centrala, ale pozycje dla 
najmłodszych wydają także inni: na tegorocznym Festiwalu 
Komiksowa Warszawa wyszedł m.in. darmowy komiks dla 
dzieci firmowany przez Polskie Stowarzyszenie Komiksowe. 

Pośród festiwalowej oferty znalazł się też album z Centrali 
zatytułowany „Tej nocy dzika paprotka”. Muszę szczerze 
przyznać, że jest to opowieść prawdziwie mrożąca krew w 
żyłach. W pewien sobotni poranek siedmioletni Tomek budzi 
się jak zwykle. Nie ma w telewizji „Teleranka”, ale nie zwraca 
na to uwagi, bo programu tego nie ma od wielu, wielu lat - 
dłużej niż Tomek po świecie chodzi. Najstraszniejsze jest to, 
że gdy zagląda ze swoim psem Muminem do sypialni 
rodziców, okazuje się, że w nocy jakaś straszliwa, dzika 


paprotka... Właśnie, nie wiadomo do końca co, ale zrobiła 
coś z Mamą. W jakiś sposób zastąpiła ją - może pożarła jak 
Obcy, może powaliła w pojedynku jak Predator, może 
zaraziła sobą jak Coś lub Pożeracze Ciał. Tego Tomek nie wie 
i wątpię, czy aż tak radykalne ma skojarzenia, faktem jednak 
jest, że obok Taty na łóżku, zamiast Mamy spoczywa 
potworny kłąb pierzastych liści. 

Jak by tego było mało. Tata wydaje się tym faktem zupełnie 
nieporuszony, jest najzupełniej spokojny, interesuje go tylko 
śniadanie. Rezolutny siedmiolatek staje więc przed 
koniecznością rozwikłania zagadki, być może ocalenia 
rodzicielki lub nauczenia się funkcjonowania w nowej 
rzeczywistości. Sytuacja wkrótce okazuje się mniej 
potworna, niż na pierwszy rzut oka się wydawało, i wszystko 
kończy się dobrze, wręcz doskonale. Pozostają jedynie 
sensacyjne wspomnienia z niezwykłego, sobotniego 
poranka. W końcu cały incydent z dziką paprotką to tylko 
zaskakujące, nowe doświadczenie, brak pewnych danych i 
nadrabiająca je wyobraźnia siedmiolatka. 

Autorką scenariusza komiksu jest Marzena Sowa, Polka na 
stałe mieszkająca na Zachodzie, gdzie zdobyła popularność 
sentymentalno-wspominkową serią „Marzi” opowiadającą o 
losach małej dziewczynki w schyłkowym okresie PRL-u, 
prezentowanej już poprzednio na tych łamach . Komiksem 
zatytułowanym „Dzieci i ludzie” próbowała także zmierzyć 
się z tematem życia w czasach stalinizmu, jednak nie był on 
tak dobry jak jej pierwsza historia. W „Paprotce” Marzena 
Sowa wydaje się odzyskiwać dobrą formę scenopisarską. 
Udowadnia to, co pokazała już w pierwszych tomach „Marzi” 
- że doskonale radzi sobie z historiami o humorystycznym 
zabarwieniu, że potrafi wczuć się w psychikę dziecka, w jego 
sposób myślenia, w jego emocje. To, co poważne, umie 
przedstawić z jego perspektywy, jako powód do zabawy. 
Pokazuje, że to, co w gruncie rzeczy śmieszne, urasta 



czasem do rangi problemu. W tym albumie potrafiła świetnie 
nie tylko przyjąć dziecięcy sposób widzenia świata, 
uchwycić to, jak analizuje ono rzeczywistości, ale także 
pokazać przepaść leżącą między postrzeganiem młodszych i 
starszych. 

Autorką oprawy graficznej jest Berenika Kołomycka, 
profesjonalistka zajmująca się ilustracją prasową i 
książkową, projektowaniem na potrzeby gier, a także 
komiksem. Pojawiła się w antologiach „44” oraz „W 
sąsiednich kadrach. Polacy i Czesi o sobie w komiksie”. 
Większy rozgłos i uznanie przyniósł jej album do scenariusza 
legendarnego Grzegorza Janusza - „Wykolejeniec”. W 
„Paprotce” postawiła na ekspresyjny, malarski styl podany w 
przystępnej dla niewyrobionego odbiorcy stylistyce, 
przypominającej elementami głośne „Persepolis” Marjane 
Satrapi. Duże, kolorowe, zakomponowane z dbałością o 
detale plansze wypełniają rysunki pozornie proste, ale wcale 
nieuproszczone. Farby, rezygnacja z części wymogów 
perspektywy i odrzucenie realizmu anatomicznego na rzecz 
czytelności przekazu przypominają autentyczne dziecięce 
rysunki. Widać w tej pracy rękę zawodowca, osoby, która 
dobrze wie, co robi. Dzięki niestandardowemu, dużemu 
formatowi tego albumu można zagłębić się w ten 
przepięknie namalowany, chociaż groźny świat z tym 
większą przyjemnością. W końcu odbiorcą komiksu ma być 
dziecko, istota, która, jak mówi nam sama treść albumu, 
świat postrzega zupełnie inaczej, lubi się w nim zatracić. 

Brakuje w Polsce komiksu dla dzieci, brakuje więcej takich 
albumów. „Kaczor Donald” skierowany jest do dziecka już 
samodzielnie czytającego, dla najmłodszych na razie mamy 
rewelacyjne, edukacyjno-sensacyjne komiksy Tomka 
Samojlika. Oraz „Paprotkę”, którą warto kupić w prezencie. 
Nie tylko dzieciom. Także rodzicom. Żeby nie pozwalali 
swoim znajomym robić dziwnych rzeczy z włosami... 




w pogoni za wspomnieniem 

Czerwiec 2013 


Jakiś czas temu postanowiłem zrobić eksperyment i 
sprawdzić, czy wydawana właśnie przez Egmont reedycja 
przygód Jonki, Jonka i Kleksa to sentyment, czy to jednak 
dobry komiks. W tym celu drogą wymiany towarowo 
pieniężnej zaopatrzyłem się w album, którego w 
dzieciństwie nie czytałem, mianowicie „W pogoni za 
czarnym Kleksem”. 

Komiks ten, to kontynuacja albumu „Pióro kontra flamaster,,, 
o którym już na tych łamach pisałem, nie jest to jednak 
kontynuacja „ma sztywno”, a jedynie pojawiają się w nim 
postacie z poprzedniego, a motorem fabularnym jest chęć 
zemsty za zeszłe wydarzenia. Sam album jest zresztą dobrze 
przygotowany pod czytelnika nieznającego poprzedniej 
przygody i zaczyna się od rzeczowego i konkretnego 
wprowadzenia w temat już na stronie tytułowej. 

Trudno jest mi powiedzieć coś więcej na temat oprawy 
graficznej ponad to, co już o Szarlocie Paweł i Kleksie 
napisałem wcześniej. Autorka ta ma to do siebie, że przez 
praktycznie cały okres swej twórczości trzyma w miarę 
równy i jednolity poziom. Można, owszem, mieć jej za złe, że 
mało się rozwija artystycznie, z drugiej strony nie zalicza 
praktycznie żadnej spektakularnej wtopy, nie ma albumów, 
które dołują i zawsze wiadomo, czego się po niej 
spodziewać. „Czarny Kleks” poziom standardu trzyma i nie 
przynosi wstydu, jednocześnie prezentuje wszystkie 
elementy, które można potraktować jako zarzut, czyli 
miejscami zbytnie uproszczenia (w tym czasem błędy 
anatomiczne) i chodzenie na skróty z pewnymi sprawami, 
jest to jednak rzecz pod względem oprawy całkiem dobra, 
jeśli ktoś Szarlotę Paweł i jej styl lubi. 


Mnie osobiście włącza się tu jazda na sentymencie, bo na co 
dzień stylistyki cartoonowej nie lubię i czytam rzadziej, niż 
rzeczy utrzymane np. w stylu realizmu anatomicznego lub 
magicznego. W tym wypadku jednak, jako, że spędziłem na 
pracami Paweł lata - łykam jak młody pelikan. 

I tu dochodzimy do sedna eksperymenty, czyli pytania - 
produkt czy sentyment biorą górę w ocenie. 

Pod względem scenariusza jest to album dobry. Mimo, że jest 
spin-offem „Pióro kontra flamaster” to nie jest prostą 
kontynuacją, lecz dziełem samodzielnym, pełnoprawnym. 
Intryga i akcja są jak zwykle zwariowane i może trochę teraz, 
z punktu widzenia 35-letniego faceta infantylne, ale jest to 
przecież komiks dla dzieci. Scenariusz przez cały album wije 
się, odskakując na boki i zapewniając sporo zabawy nie tylko 
w warstwie akcji, ale też charakterystyczne dla Szarloty 
Paweł zabawy słowne, slapstikowe przerywniki i humor 
sytuacyjny. Część z tego niestety ginie z powodu upływu 
czasu, część, jak chociażby sprawa z komputerem, z 
perspektywy drugiej dekady XXI wieku zyskuje wymiar 
komiczny - to, co pod koniec lat 80. było poważne, teraz robi 
się dla nas komiczne, jak sztafaż z filmu „Pan Kleks w 
kosmosie” (chociaż może to zły przykład, bo rury od 
odkurzacza były śmieszne swoją siermiężnością już w 
podstawówce). 

Sama przygoda jest wciągająca i zaskakująca, bardzo 
podobna zarówno do przygody w Metropolis, jak do 
wydarzeń w Pelikanii czy na Alasce. Scenariuszowe zagrywki 
zaś przypominają perypetie z pościgu za porywaczami 
księżniczki Malwiny. Jednym słowem - nic nowego u Kleksa i 
jego ludzkich opiekunów. Autorka dobrze znanej, łubianej i 
sentymentalnie bliskie sagi serwuje mi to, co zawsze, 
przygody, w których się zaczytywałem, które znałem na 
pamięć i które lubiłem. 




Nie jestem więc w stanie jednoznacznie ocenić - czy 
podoba mi się po latach odnaleziony, dawniej przeoczony 
brat albumów, które matka kupowała mi w dzieciństwie, czy 
też trafiłem na ciekawą przygodę, która mimo skierowania 
do czytelnika młodego, trafiła też do komiksowego 
pierdzielą. Prawdopodobnie wskazówka przechyla się 
bardziej na pole odpowiedzi pierwszej. 

Eksperyment więc muszę uznać z żalem za 
nierozstrzygnięty, gdyż założone parametry nie pozwoliły 
jednoznacznie odpowiedzieć na zadany problem. Po prostu 
lubię Kleksa. Po prostu to fajny komiks. W mojej opinii, z 
całym jej bagażem doświadczeń i genetycznych obciążeń. 

Na marginesie tego tekstu muszę też przyznać, że 
przedstawiłem radosne trio córce. Zuza, zachęcona dużym 
sukcesem wspólnego czytania „Tej nocy dzika paprotka” 
chętnie zasiadła ze mną do albumu „Niech żyje wyobraźnia” 
i czytamy pierwsze, krótkie przygody wspólnie bardzo 
chętnie. Ją bawią oczywiście rzeczy inne. W pewnej mierze 
też bawi ją prawdopodobnie sam fakt czytania z ojcem tych 
jego komiksów, których setki zalegają sięgający od podłogi 
do sufitu regał. Po części jest to więc sympatia do nowych 
bohaterów, poznawanych stopniowo jak dawniej Włóczykij 
czy Migotka, mała baletnica Hela i jej przygody z Cukrową 
Wróżką i Królem Myszy, przeżywającego niesamowite 
perypetie Bilba, Thorina Dębowej Tarczy i ich kolegów, 
fantastyczne i mrożące krew w żyłach opowieści Kazimierza 
Górskiego z Afryki czy wreszcie mozolnie maszerującego 
Froda i przede wszystkim Golluma. Po części jest to 
zainteresowanie niezwykłymi przygodami atramentowego 
ducha. A po trosze dreszczyk dopuszczenia do nowego, 
niezwykłego świata, pełnego wspaniałych obrazów, w który 
może zagłębiać się sama, nawet bez czytania. 

Które, nawiasem mówiąc, jest tylko kwestią czasu, a 
dopuszczenie do skarbnicy komiksów ojca jest, jak się zdaje. 



dodatkowym bodźcem do zgłębiania tej wiedzy. 



Daj człowiekowi wędkę, a umrze dwa 
razy 

Czerwiec 2013 


Dwa, trzy lata wstecz, kiedy polski rynek konniksowy zdawał 
się przeżywać duże osłabienie, spowodowane rosnącymi 
cenami, VATem i innymi czynnikami, na Międzynarodowym 
Festiwalu Komiksu i Gier w Łodzi nastąpił prawdziwy wysyp 
wydawnictw niezależnych. Komiksy undergroundowe, ziny i 
samizdaty swoim urodzajem zaskoczyły odbiorców i 
wypełniły luki w ofercie mainstreamowej. Niektórzy 
upatrywali wręcz w tamtym wydarzeniu renesansu zinów i 
sceny DIY 

Od tamtej pory jednak odbył się festiwal w Poznaniu, 
Warszawie, Trójmieście, ponownie w Łodzi, a potem cały cykl 
się powtórzył. A wielka fala zinów i samizdatów znów opadła. 
Część autorów i wydawców się wycofała, część, jak Bazgrolle 
czy Smali Press - sprofesjonalizowała. 

Wśród tych, którzy pozostali obecni na rynku znajduje się 
Drużyna Niesamowitych Cweli. Jest to luźna grupa twórców, 
zawiązana wokół prowadzonych w ostatnich latach Bitew 
Komiksowych - rozgrywanych co sezon internetowych 
igrzysk komiksowych, walk na pomysły i rysunki między 
poszczególnymi twórcami lub ich grupami, w których przez 
ostatnie kilka lat przewinęło się setki uczestników. 

Jedną z takich grup była właśnie DNC, która zadebiutowała z 
własnym wydawnictwem na Festiwalu w Łodzi w 2011 roku. 
Pierwsze numery DNC były hermetyczne - przedstawiały 
przygody autorów w walce z establishmentem 
(upersonifikowanym przez redakcję magazynu „Kolektyw"), 
pozostałymi członkami Bitew Komiksowych i całą resztą 
świata. 


Wśród autorów skupionych w Drużynie jest też Jacek 
Kuziemski. Zaczynał od publikacji w internecie, drukiem 
debiutował w pierwszym numerze „Kolektywu” (2007) 
humorystycznymi makabreskami o wojnie. W 2010 roku 
nakładem Dolnej Półki wyszedł jego albumowy debiut „Och! 
Przygody gentlemańskiego barbarzyńcy” o perypetiach 
Harveya, uzbrojonego w miecz zabijaki o iście angielskich 
manierach. Maczał palce także w serii „Człowiek bez szyi”, 
magazynie „1 zine” oraz współpracuje z magazynem 
„Biceps” (tworząc humoreski o wojnie). 

Kuziemski współpracował przy wszystkich wydanych dotąd 
publikacjach DNC, z czego dwie z nich to jego autorskie 
projekty - „Wrotki śmierci” z 2012 roku i, wydana na 
Festiwalu Komiksowa Warszawa 2013 - „Rybka śmierci”. 

Oba te komiksy są pokłosiem Projektu 24 cyklicznie 
realizowanego w Pracowni Komiksowej w Gdańsku. 
Założenie akcji jest proste - każdy twórca ma dobę na 
stworzenie komiksu, mającego 24 strony. Pomysł ten, w 
różnych odmianach, jest bardzo popularny zarówno w 
Ameryce (skąd przywędrował do nas) jak i w Europie. 

„Rybka śmierci” prezentuje przygody Kefta - jak informuje 
czytelnika wstęp, kefty to małe stworki, powstałe z 
metaplazmy, którą emanuje Cwel Wrzos (jeden z twórców 
skupionych w DNC). Wyglądem przypominają one 
skrzyżowanie kodama - japońskich duchów drzew, 
sportretowanych m.in. w głośnym filmie Hayao Miyazakiego 
„Księżniczka Mononoke” z piankowym marynarzykiem 
znanym z „Pogromców duchów” lub ludzikiem Michelina. 

Jeden z keftów właśnie, na kilkudziesięciu stronach 
przeżywa niezwykłe, mrożące krew w żyłach przygody, 
których przyczyną jest złowiona rybka. Kuziemski 
kilkukrotnie puszcza tu oko do czytelnika i podsuwa mu 
tropy znane z kultury popularnej - a to całostronicowa 



plansza nawiązująca do plakatu słynnych „Szczęk” 
Spielberga, a to wieloryb, nawiązujący nie wiadomo czy 
bardziej do Piniokia czy do biblijnego Jonasza; jest łódź 
podwodna, statek piracki i gościnne występy znanych z 
innych komiksów postaci. Jak na 24 strony komiksu autorowi 
udało się upakować rekordową liczbę wydarzeń, nawiązań, 
akcji i humoru. 

Przy lekturze widać wyraźnie, że tworzenie sprawia 
Kuziemskiemu frajdę. Czuć lekką rękę, niewymuszony 
humor i pomysły, widać, że przez ostatnie lata autor nie 
próżnował i pracował nad warsztatem. Także oprawa 
graficzna nie pozostawia nic do życzenia - czytelne, 
komunikatywne kadry, sprawne użycie rastrów (komiks jest 
czarno-biały), dobra kompozycja stron i tzw. „flow” 
sprawiają, że „Rybka” niemal sama się czyta. Oprawa 
graficzna i jej zgranie z akcją jest w tym komiksie o tyle 
ważne, że to komiks niemy. Ani Keft, ani trefna rybka, ani 
żadna z innych pojawiających się na kartach zeszytu postaci 
nie odzywają się ani słowem. Stworzenie komiksu niemego 
nie jest, wbrew pozorom łatwe, zaś w Polsce nie ma wielu 
autorów, którzy się na taki utwór porywają. Tym bardziej 
warto docenić to, że w tym wypadku możemy mówić o 
sukcesie. 

Osobną sprawą jest strona edytorska. „Rybka śmieci” to 
prawdziwa komiksowa miniatura - zamyka się na 32 
stronach (wliczając okładkę), w formacie A7. Mimo typowo 
zinowej formy (offsetowy papier, druk laserowy) oferuje też 
„wartość dodaną” czyli pomysłowość autorów - w środku 
znajduje się dwustronny plakat (formatu A6) autorstwa 
SKRŻ, przedstawiający z jednej strony bohaterów komiksu, z 
drugiej zaś - Drużynę Niesamowitych Cweli w swoim 
pełnym, znanym z kart komiksów składzie. 

Widać wyraźnie, że są jeszcze ludzie poza głównym nurtem, 
których tworzenie komiksu cieszy i pozwala się artystycznie 



wyrazić. Że, prócz udanych projektów komercyjnych (także 
tych otrzymujących stypendium oraz crowdfundingowanych 
- co staje się ostatnio coraz popularniejsze), w komiksie 
autorskim nadal drzemie po prostu nieskrępowana potrzeba 
robienia komiksów. A zniknięcie zinów z rynku, równie 
spektakularne jak wielka fala na MFKiG 2011 - to tylko 
wahnięcie, amplituda sinusoidy. Polski underground ma się 
świetnie, a mając przetrwalniki takie, jak „Rybka śmierci”, 
przetrwa wszystko, co może go czekać. 

Zaś Jacek Kuziemski raz za razem udowadnia, że w komiksie 
humorystycznym i w cartoonie ma jeszcze sporo do 
powiedzenia i pokazania. 



Sztukmistrz z Lublina? 

Sierpień 2013 


Recenzję komiksu „Sztukmistrz z Lublina?” mógłbym 
podsumować jednym zdaniem: to po prostu kolejne dzieło 
Maćka Pałki. Jest to twórca wszechstronny, utalentowany, a 
do tego ma doskonałe zaplecze warsztatowe i wieloletnie 
doświadczenie. W dodatku ma własny, charakterystyczny 
styl graficzny, zaś scenariusze, które sam pisze, lub te, które 
ilustruje, odznaczają się też pewnym niepowtarzalnym 
rysem. Biorąc pod uwagę fakt, że na tych łamach pisałem 
już o jego twórczości, mógłbym na tych stwierdzeniach 
poprzestać. 

Niestety, internet to straszna nora, pełna okropnych ludzi. 
Osobnicy ci wiedzą doskonale, że się z Maćkiem kolegujemy. 
Sami niestety nie mogą się tym pochwalić, więc z zazdrości 
zaraz zaczęliby w komentarzach wypisywać jakieś głupoty o 
kumoterstwie, klice. Grupie Trzymającej Władzę i Kółkach 
Wzajemnej Adoracji. Stąd już blisko do pomylenia proszków i 
opowiadania głupot. Zmuszony więc jestem do napisania 
kilku zdań więcej na temat tego komiksu. 

Od strony graficznej, przynajmniej na pierwszy rzut oka, nie 
czeka nas nic zaskakującego - komiks narysowany jest 
charakterystyczną, mocną, nieco brudną kreską Pałki, pełną 
rozedrganego, wewnętrznego niepokoju, przenoszącego się 
łatwo na odbiorcę. Po kilku pierwszych stronach w zasadzie 
nie oczekiwałem niespodzianek - a jednak doczekałem się. 

Sama historia bowiem toczy się na dwóch płaszczyznach. 
Pierwszą z nich jest współczesny Lublin, dwójka młodych, 
stereotypowych ludzi funkcjonujących w mieście. Drugą jest 
opowieść o Sztukmistrzu z Lublina. Tytułowy bohater jest 
wprawdzie postacią niezwykle znaną, ale całkowicie 


fikcyjną, stworzoną przez Izaaka Singera. O czym zresztą 
sam sztukmistrz opowiada czytelnikom, w uroczy sposób 
łamiąc czwartą ścianę. 

Autor, prezentując te dwa wątki, zastosował ciekawy, 
chociaż pozornie prosty zabieg - odróżnił je od siebie 
kolorystyką - jeden jest w czerniach, drugi w błękicie. W 
pewnym momencie świat opowieści i świat rzeczywisty 
komiksu płynnie się przeplatają, podkreślając silną obecność 
we współczesnym mieście jego długiej i barwnej historii. 
Sam Sztukmistrz wydaje się tu być po prostu jednym z 
przykładów, barwnym, znanym odwołaniem, aktualnym w 
związku z festiwalem „Śladami Singera”, w otulinie którego 
powstała publikacja. Jak soczewka skupia wspomnienie o 
Żydach, którzy przez wieki współtworzyli miasto i jego 
społeczność. 

Mimo że jest to dość krótki komiks i scenariuszowo 
stosunkowo prosty, to widać w nim ciekawe zabiegi 
formalne, warsztatową biegłość i to, o czym czasem fani 
narracji sekwencyjnej mówią z pogardą, a czego brakuje 
zbyt wielu polskim twórcom - rzemiosło. Maciek Pałka to 
najwyższej klasy fachowiec, człowiek, który nie musi 
porywać się na artyzm, formalne udziwnienia i odwoływanie 
się do stylistyki jako środka wyrazu. On po prostu robi to, na 
czym się zna, a jest obecnie jednym z niewielu 
profesjonalistów, dla których praca z komiksem - nie tylko 
tworzenie, lecz także organizacja imprez, warsztaty, 
animacja kulturalna - to po prostu zawód i sposób na życie. 

Przewrotnie mógłbym stwierdzić, że współczesnym 
sztukmistrzem z Lublina jest sam autor. Człowiek od lat 
dokonujący niezwykłych rzeczy na polskiej scenie 
komiksowej, sam sobie wyznaczający standardy i pracujący 
według własnych reguł. Ale pewnie zaraz ktoś skomentuje, 
że - wiadomo - kolesiostwo i klika. 




Inżynieria sprzedaży 

Wrzesień 2013 


Po głośnym starcie serii „Konstrukt” i równie spektakularnym 
zamknięciu papierowego wydania, po ciekawej próbie 
reaktywacji serii w formie cyfrowej i zupełnym fiasku próby 
powrotu z nią na papier w modelu crowdfundingowym, Jakub 
Kijuc, młody artysta i twórca komiksów z lubelskiego, 
powrócił z nową serią. 

Głośno reklamowana jako komiks patriotyczny, szybko stała 
się także produktem prawicowo-nacjonalistycznym. 
Nawiązując do przedwojennych narodowo-radykalnych 
haseł, Kijuc przygotował serię „Jan Hardy”, rozgrywającą się 
w alternatywnej rzeczywistości powojennej Polski, gdzie 
podziemny oddział, sformowany jeszcze przed wojną, 
prowadzi nadal partyzancką walkę z komunistycznym 
najeźdźcą, jednocześnie stawiając sobie za zadanie 
eliminację wszelkiego elementu niepożądanego ze 
zdrowego łona patriotycznego polskiego społeczeństwa. W 
pierwszy zeszycie serii poznajemy współczesność R.O.T.Y - 
małego oddziału superżołnierzy o niezwykłych zdolnościach 
parapsychicznych i fizycznych, zmagającego się z 
komunistami. Dzięki retrospekcjom dostajemy także wgląd w 
historię tej specjalnej jednostki i poznajemy jej zaplecze 
ideologiczne. 

Maciej Pałka: Podczas trzeciej edycji Festiwalu Komiksu 
Historycznego odbywającego się tradycyjnie w czerwcu w 
Centrum Edukacyjnym IPN „Przystanek Historia” im. Janusza 
Kurtyki miała miejsce jedna z najciekawszych komiksowych 
premier tego roku. Mowa o pierwszym zeszycie serii "Jan 
Hardy - żołnierz wyklęty" autorstwa Jakuba Kijuca. Jako, że 
Ty i ja z Kubą znamy się od kilku lat i wielokrotnie dogłębnie 
analizowaliśmy jego twórczość i poczynania promocyjne 


(choćby w analizie dla Komiksomanii) myślę, że warto 
abyśmy z pozycji specjalistów (czy może raczej "ultrasów) 
wrócili do tematu. 

Zacznijmy od kontekstu, czyli samego twórcy, bo kluczem 
do odczytania zdawałoby się prostego komiksu o 
superbohaterach-partyzantach walczących przeciwko Armii 
Czerwonej są wcześniejsze komiksy Kijuca. Pomysł 
połączenia mitologii lovecraftowskiej z "czerwoną zarazą" 
stoi u zarania flagowego projektu tego autora - Konstruktu. 
Seria debiutowała w 2009 roku w 41 numerze gazety 
"Opornik" wydawanej przez lubelskie stowarzyszenie Homo 
Faber. Następnie nastąpiła brawurowa (acz nieudana) próba 
podboju kiosków i saloników prasowych serią zeszytówek. 
Hermetyczna fabuła wskazywała na artystyczną prowokację, 
która nie miała komercyjnego przełożenia. Jednocześnie 
Kijuc swoim komiksem dwukrotnie ozdobił Lublin 
prezentując wielkoformatowe wydruki promujące festiwal 
Miasto Poezji organizowany przez Ośrodek "Brama Grodzka - 
Teatr NN'. Ponadto starał się wyjść bezpośrednio do nowego 
czytelnika podczas Dni Darmowego Konstruktu 
odbywającego się w ramach TekturaFest - cyklicznego 
festiwalu kultury alternatywnej organizowanego w słynnym 
lubelskim klubie Tektura. 

W środowisku, z którym kojarzony był Kijuc pewną 
konsternację wywołał więc kolejny projekt, który wystartował 
pod hasłem "swój do swego po swoje" i zyskał wsparcie 
medialne ONR-u. Profil na Facebooku ostentacyjnie "odlubił" 
wtedy Michał Śledziński i część środowiska komiksowego. 

Bartek Biedrzycki: Przyznam, Maćku, że jestem pod 
wielkim wrażeniem nowego komiksu Kuby Kijuca. I to co 
najmniej z kilku powodów. 

Przede wszystkim, jestem pełen podziwu, że klapa 
artystycznego w gruncie rzeczy projektu, jakim był 



"Konstrukt", nie zniechęciła autora. 

Muszę przyznać też, że "Jan Hardy", nowa rzecz od Kijuca, 
zaskoczył mnie pozytywnie. Jest to komiks, który ma 
scenariusz, akcję, mało bełkotu, czytelne rysunki i 
najogólniej rzecz biorąc - da się go normalnie czytać, bez 
wbijania sobie w głowę gwoździ "Co autor chciał powiedzieć, 
o ile cokolwiek?" 

No i wreszcie chylę czoła przed marketingową biegłością 
młodego twórcy. Gdy artystowskie próby podbicia rynku 
spełzły na niczym, postawił na komiks zaangażowany i zajął 
mało wyeksploatowaną niszę, najwyraźniej odnosząc sukces 
- w końcu nie każdy człowiek przychodzący z ulicy dostaje 
od razy własną serię pasków w gazecie, jak Kuba w 
„Warszawskiej”, prawda? 

No i w końcu to, o czym wspominasz - że taki człowiek 
zawojował takie środowisko? 

Chylę czoła. 

MP: Szczerze mówiąc, jestem przekonany że Kijuc 
gruntownie przepracował wszystkie dotychczasowe 
niepowodzenia. Moim zdaniem jego kreacja jest najbardziej 
kompletna i przemyślana w historii polskiego komiksu. U 
tego twórcy nauka na błędach to nie pustosłowie. Weźmy 
choćby pomysł na Inżynierię Rzeczywistości, która była 
połączeniem erpegowej grywalizacji z viralami na serwisach 
społecznościowych. 

BB: Ja mam wrażenie, że Kijuc wprowadził rzeczoną 
Inżynierię Rzeczywistości w naszą rzeczywistość. Spójrzmy 
bowiem, co zrobił? 

Wydaje mi się, że jest dużo lepszym obserwatorem 
nastrojów społecznych, niż był dawniej obserwatorem rynku. 
Celnie wytypował, że nacjonalistyczne, patriotyczne 
sentymenty, odwołujące się do przedwojennych wartości, to 



nośny temat. Biorąc pod uwagę nieszczęsne zamieszanie, 
jakie obecnie wokół patriotyzmu panuje, kiedy patriotą 
nazywa się nie tylko Polaka, któremu dobro kraju leży na 
sercu, ale też często zwykłego chuligana-rasistę czy 
wandala, mażącego po ścianach nazwy klubów piłkarskich, a 
do tego całą gamę postaw pośrednich, miał zadanie 
stosunkowo proste - ubrał w (obecnie niestety mocno 
zdegradowany) slogan „Bóg Honor Ojczyzna” opowieść o 
silnych facetach, bijących każdego, kto nie pasuje do 
wzorca. Jego „chłopcy z lasu”, trochę na wyrost kreowani na 
„żołnierzy wyklętych”, leją jak leci - Ruskich, komuchów, w 
paskach gazetowych zaś, w nowej, symultanicznej, zupełnie 
współczesnej odsłonie - sądząc z okładki - rozprawiają się z 
międzynarodową zarazą gejostwa. 

Sam komiks opatrzony jest wieloma odwołaniami i 
nawiązaniami, jak chociażby słynne „Swój do swego po 
swoje” co jest zupełnie nieutajnionym sygnałem, że jak już 
czerwona zaraz i pedały zostaną pod butem roty 
rozgniecione jak robaki, to przyjdzie pora na siłowe 
wypędzenie z Matki Ojczyzny całego elementu żydowskiego, 
psującego zdrowe, polskie, jednonarodowe środowisko. 

W tym tyglu starych, jeszcze starszych i całkiem nowych 
resentymentów, w kipiącej beczce często absurdalnie 
sprzecznych pomysłów, umieścił Kijuc amerykański schemat 
superbohatera, wielkiego patrioty, człowieka bez skazy, 
który na przemian milcząc lub dowcipkując leje bandytów. 
Jak Kapitan Ameryka łojący nazistów, jak Superman 
walczący z każdym, kto nastaje na przysłowiową wolność i 
demokrację, tak samo stołem z Roty i jego kumple wyjdą z 
lasu i załatwią każdego, kto nie ma jedynie słusznej wizji 
odradzającego się państwa. 

Na marginesie, ciekawe jest to, jak autor sprytnie przemycił 
podziw dla odmienności odbiorcom, dla których odmienność 
jest, w dużej mierze, cechą złą i należy ją wykorzeniać. 



Czytelnicy, dla których części przynajmniej odstępstwo od 
założonej „normy” - czy to narodowościowe, czy to religijne, 
społeczne, czy wreszcie seksualne - zasługuje jedynie na 
potępienie, wydają się akceptować fakt, że o wolność, 
prawdę, zachowanie owego wymyślonego wzorca walczą 
właśnie odmieńcy - istoty ułomne, niestandardowe, 
odszczepieńcy gatunkowi, posiadający niezwykłe, ale często 
też przerażające zdolności - niezwykła siła, teleportacja, 
zdolności psychotroniczne. Co ciekawe, walczą, 
przynajmniej w pierwszym zeszycie, z identycznymi jak oni 
sami monstrami - psychotronikami, golemami... 

Otóż i znowu zaobserwować możemy niezwykły kunszt 
autora, który bardzo precyzyjnie tka swój gobelin - w 
pierwszym zeszycie Jan i jego mały leśny oddział walczą z 
golemem - sygnał jest tu nad wyraz jasny, oto na usługach 
komunistów są siły żydowskie, syjonistyczna czarna magia. 
Tymczasem kogo do walki przeciw kominternowi i Mędrcom 
Syjonu wystawia podziemna Polska? 

Stolema. Stolema! 

MP: Dokładnie. Już sam główny bohater jest wyraźnym 
sygnałem dla czytelników. Kim bowiem jest Stołem? Otóż, 
jest to olbrzym z kaszubskiego (sic!) folkloru. W komiksie 
wyraźna odpowiedź na niesławnego "dziadka z 
Wehrmachtu", który tu okazuje się super-bohaterem 
patriotą! Z drugiej strony, głównym przeciwnikiem Jana 
Hardego jest siłacz Gruz, przedwojenny endecki 
superbohater z supergrupy ROTA (sic!) ,który przeszedł na 
stronę komunistów wprowadzających nowy porządek. 
Ewidentnie nawiązanie do Bolesława Piaseckiego. 

Do tego, co powiedziałeś o propagandowych komiksach 
amerykańskich dodam, że Kijuc zdaje się remixowax 
klasyczne slogany: "z wielką siłą przychodzi wielka 
odpowiedzialność" Spider-Mana zinterpretował jako "jestem 



polakiem więc obowiązki mam polskie" Dmowskiego a 
słynne "SHAZAM!" (magiczny wykrzyknik pozwalający na 
transformację Kapitana Marvela) przepisał jako "Bóg Honor 
Ojczyzna" sugerując znak równości między abstrakcyjnym 
zaklęciem a katolicko-patriotycznym "wyznaniem wiary". 
Hasła te, jak też wspomniane patronaty ONR-u postawił w 
jednym szeregu z popowymi truizmami, przez co sprytnie 
zinfantylizował je do roli komiksowych gadżetów. 

BB: Ja mam wrażenie, że, wbrew pozorom, Kijuc wcale się 
nie zmienił. On nadal robi jakiś dziwny, ukryty happening, 
jak „Konstrukt”. Zaszywa w pozornie nacjonalistyczno- 
patriotyczno-prawicowym produkcie jakieś dziwne symbole i 
drugie dna. Bo zobacz, idąc chociażby „tropem kaszubskim” 
- jeden z „chłopaków” ma ksywkę Ryży. Ryży, to w tym 
kraju, jest jedynie Donek. Pomijam już, że to jakieś chore 
rozwarstwienie, albo pędzimy tych Żydów, (co jest 
oczywiste, patrząc na slogany i nawiązania), albo 
przygarniamy Kaszubów na łono narodu. Może sobie to 
wymyślam, oczywiście, bo jestem jakimś uprzedzonym 
liberalnym lemingiem, ale mnie się zdawało, że to jednak 
historia o silnym wydźwięku nacjonalistycznym - chyba, że 
to tylko bujda, sztafaż, podoklejane pozerskie łatki, żeby 
trafić z produktem do nowego czytelnika, polskiego 
skinheada, którego prosty kult siłypróbuje się nobilitować, 
zawiązując go wstęgą z biało-czerwonej flagi. 

Zresztą Maćku, te postacie - niedźwiedź Wojtek? Serio? Moja 
sześcioletnia córka zna i uwielbia książkę „Dziadek i 
niedźwiadek” opowiadającą o losach pewnego niedźwiedzia 
i pewnego wojska. Wkładanie tutaj pierwszej polskiej armii w 
ZSRR to kolejne pęknięcie w tym pięknym zwierciadle 
prawicowej poprawności, w jakiej przegląda się ten komiks. 
Zwierciadle chyba dość krzywym. 

Dla mnie to są dwie rzeczy - cyniczne wykorzystanie popytu 
i łatwowierności czytelnika, który, nieprzyzwyczajony do 



komiksu, widzi tylko warstwę wierzchnią, oraz coś drugiego, 
grube i tłuste manipulowanie rzeczywistością. Tu się odbywa 
jakaś zakamuflowana praca, jakiś sabotaż. 

MP: Tutaj poruszyłeś dwie istotne kwestie. Jedną jest 
dźwigający na plecach ogromną bombę (atomową?) 
niedźwiedź Wojtek będący metaforą Armii Andersa. Wojtek 
jest bezsilny i zmęczony wojną. Udaje się na sen zimowy 
odbierając Hardemu nadzieję na pomoc Zachodu. Z drugiej 
strony Hardy nie wtajemnicza swoich towarzyszy broni w 
sprawę spotkania z Wojtkiem gdyż prawdopodobnie jego 
mała leśna grupa jest rozpracowywana od wewnątrz, 
podobnie jak to miało miejsce w przypadku Roty działającej 
przed wojną. Dowództwo endeckiej supergupy było bowiem 
inwigilowane zarówno przez szpiegów niemieckich jak i 
sowieckich (wspomniany Gruz). Tu wchodzi druga kwestia, 
czyli teorie spiskowe i problem "wewnętrznego wroga". 
Kreację Kijuca można śmiało porównać do działalności L. 
Rona Hubbarda, który swoje tezy starał się sprzedać 
najpierw, jako fikcję science-fiction, a po porażce ten sam 
produkt z powodzeniem sprzedał jako religię Kościoła 
Scientologicznego. Tak samo Kijuc, stworzył „Konstrukt”, 
którego wątkiem przewodnim były teorie spiskowe ujęte w 
nawiasie, , a później wykreował Jana Hardego skierowanego 
do czytelnika karmiącego się teoriami spiskowymi 
całkowicie na serio. Finta w fincie. Przypominam, że 
głównym bohaterem Konstruktu był naukowiec na lekach 
psychotropowych, który zamordował swoją żonę gdyż 
podejrzewał, że jest ona robotem podstawionym przez 
„układ”. 

Nie wiem, czy sabotaż będzie tu odpowiednim określeniem. 
Bardziej pasuje chyba trolling, czego przykładem są paski 
w... „Gazecie Warszawskiej”. Tam komiks Kijuca sąsiaduje z 
newsami i artykułami o tytułach takich jak: "Tusk - Neron z 
nad Wisły", "Żydowska nagonka na prawdę historyczną" czy 



"III RP to państwo okupacyjne". Komiksowa forma celnie 
pointuje i przejaskrawia okładkowe tezy doskonale wpisując 
się w ich poetykę. Pasek komiksowy mówiący o walce z 
"tęczową okupacją" i kłamstwami TVN-u kompletnie 
ośmiesza korespondujące z nim teksty. Mnie to zadziwia i 
jednocześnie bawi, bo świadczy o tym, że wystarczy rzucić 
dla zamydlenia oczu hasłem "precz z komuną" aby w efekcie 
doprowadzić do bezczelnie sztubackiej prowokacji. Z drugiej 
strony trochę mnie to też smuci, bo wygląda na to, że tych 
komiksów nikt nie czyta. One są dla ozdoby i tak jak mówiłeś 
są odbierane bezrefleksyjnie. 

BB: Widzisz, nie wiem, czy nie czyta. Może po prostu w 
kraju, w którym kultura czytania komiksów de facto nie 
istnieje - nie potrafi przeczytać? Widzi tylko barwną fabułkę, 
w której dobrzy silni nasi tłuką złych potwornych 
czerwonych i inną zarazę, nastającą na państwo? Nie 
wczytuje się, bo przecież to „tylko komiks”, wiesz, małpa w 
kosmosie, dzielni rycerze średniowiecznego kasztelana, 
kolorowy rozbójnik z gór, atramentowy duch, bystry 
milicjant, a dla tych młodszych - kolesie w trykotach 
skaczący po dachach Nowego Jorku. W tym kontekście 
następuje popkulturyzacja historii i patriotyzmu, zjawisko 
powszechne i dobrze znane, że powiem chociażby o 
konkursie komiksowym Muzeum Powstania Warszawskiego, 
o grze planszowej z małymi powstańcami czy o wielu innych 
rzeczach. Komiks to tylko kolejny kanał, aby z patriotyzmu i 
historii uczynić coś ciekawego, atrakcyjnego kolorowego. 
Dzielni osiłkowie versus nadęte akademie ku czci poległych. 
Amerykanie robią to od dziesięcioleci i odnoszą ogromne 
sukcesy na tym polu. Powiewająca nad Iwo Jimą flaga to 
kwintesencja tego podejścia! Problem w tym, że nie ma u 
nas, nad Wisłą, odbiorcy, który potrafi to medium, ten 
komiks, czytać, analizować, przyswajać. Ilu ludzi w Polsce 
czyta komiksy na co dzień? Pięć tysięcy? Legia ma więcej 
kibiców na samym Mokotowie! 



stwierdziłem wcześniej, że Kijuc robi to cynicznie, ale chyba 
to za mocne słowo - on po prostu korzysta z koniunktury. 
Dla nas te wymienione tytułu artykułów mogą być dziwne, 
czasem nawet groteskowe, ale są ludzie, którzy w 2013 roku 
całkiem na poważnie walczą z panującym w Polsce reżimem 
komunistycznym i mają takie poglądy. Teraz ciekawi mnie 
kwestia - czy Jakub świadomie bawi się z tym, nieumiejącym 
czytać między wierszami, odbiorcą? Czy jest to zagranie 
marketingowe? Czy tylko zmienił sztafaż i nadal jest tym 
samym radosnym artystą, który mówi, że nakład komiksu, to 
element happeningu? Czy też wszystkie te rzeczy, o których 
tu mówimy, mają jakiś inny cel? Nie jedynie popkulturyzację 
i radosne, artystowskie pitu-pitu, poplątanie z 
pomieszaniem, lecz coś więcej? Gdzie jest drugie dno, które 
widzimy? Jakie drugie dno zobaczy gimnazjalista o 
endeckich sympatiach, który walczy z komuną teraz, bo w 
czasach Okrągłego Stołu jego rodzice jeszcze siedzieli na 
osiedlowym trzepaku, żując gumę z Pewexu? Jakie drugie 
dno dostrzegą ludzie, którzy wierzą w teorie spiskowe, a 
jakie ci, dla których świat wygląda jeszcze inaczej? 

Czy liczy się tu siła? Polska flaga? Pastelowe kolory 
stylizowane na kolorowe zeszyty ze Żbikiem? Czy „Jan 
Hardy” to „Konstrukt”, mityczny zeszyt #4, w którym Mięsna 
Kobieta i Pan Smiley ukrywają się pod postaciami 
kaszubskich legend i steampunkowych robotów? Jestem 
pełen podziwu dla tej niezwykle delikatnej siatki powiązań, 
jaka w tym krótkim w końcu komiksie zaczyna się rysować. 
Tak, jak „Konstrukt” kupiłem jedynie z recenzenckiej 
powinności, tak powiem ci szczerze, mam ochotę 
prenumerować „Hardego”. Kiedy widzę jak płynnie „leśny” 
Jan rozwalający ciężarówkę zmienia się na rysunkach w 
powstańca niszczącego radziecki czołg, gdy widzę, jak 
czerwoną gwiazdę bezwiednie zastępuje gejowska tęcza, 
kiedy patrzę na majstersztyk reklamowo-marketingowy, 
jakim jest alternatywna okładka drugiego numeru z wielkim 



logo akcji społecznej „Eure Vater, eure Mutter”, na której 
hardzi walą w niemiecki pancernik Schleswig-Holstein to po 
prostu rozdziawiam usta. Ten facet to jest jakiś geniusz! 

I jak myślę o tym, co ty mówisz - że on trolluje w zupełnie 
przezroczysty sposób te nacjonalistyczne, bogoojczyźniane 
masy, to zaczynam się zastanawiać, czy nie masz racji i 
gdzie tu jest ta słynna "ukryta agenda" 

MP: Cechą charakterystyczną twórczości Kijuca jest 
zmieniająca się bezustannie autointerpretacja jego 
wyczynów. O ile teraz możemy mieć wątpliwości, czy nie 
prowadzimy nadinterpretacji to jest wielce prawdopodobne, 
że w przyszłości będzie obowiązywała wykładnia 
"wyrafinowanego podwójnego trollingu". Na jego korzyść 
przemawia też to, że ciężko bezkrytycznie przyjąć konwersję 
artysty związanego z (potocznie rozumianym) lewackim 
środowiskiem do grona gorliwych sympatyków ONR-u. 
Zmiana poglądów jest szyta zbyt grubymi nićmi, ale Kijuc 
ma na to skuteczną metodę opierając promocję komiksu na 
rzucanym gromko "raz sierpem, raz młotem", a na 
ewentualną krytykę reagując histerycznym "kto nie skacze 
ten bolszewik". Automatycznie kreuje się na męczennika za 
sprawę i ucina wszelką dyskusję na temat swoich intencji. 
Prawdopodobnie do czasu. 

BB: Sam już nie wiem, czy to lewacki artysta trolluje 
skinheadów, czy może nawrócony narodowiec trolluje 
liberalnych publicystów? Czy też jednak to cyniczny skok na 
kasę w środowisko nieświadomych nieobytych z medium 
ludzi, którzy nie słyszeli o jego poprzednich dokonaniach? 

Czy to geniusz, czy hochsztapler? 

MP: W każdym razie warto się przekonać samemu. Z 
czystym sumieniem możemy chyba polecić lekturę przygód 
(wszech)polskiego superbohatera. Tym bardziej, że zbliża się 



premiera drugiego zeszytu. Czy dziadek z Wehrmachtu 
pokona Bolesława Piaseckiego? Dowiemy się 17 września! 

BB: Ja kupię na pewno. Wersję okładki z Westerplatte. W 
końcu uznawanie się za człowieka obytego z kulturą 
zobowiązuje, a tu mamy sztukę współczesną na poziomie 
superzaawansowanym! 



Machinę Teen 

Listopad 2013 


Dzisiejszym wpisem chciałbym wrócić do zarzuconej tradycji 
mikro-recenzji. 

„Machinę Teen” kupiłem za 8 złotych na rynku wtórnym i to 
była świetna cena. Historia Marka Sumeraka i Mike'a 
Hawthorne'a to klasyczny teen drama z dodatkiem science- 
fiction. Adam Aaronson to modelowy licealista - super 
oceny, najlepszy gracz w lokalnej drużynie, chodzi z 
najfajniejszą dziewczyną. Wszystko dobrze, prócz tego, że 
ostatnio dostaje coraz częściej ataków typu padaczkowego. 

Z tego pozornie banalnego tematu autorzy wydobyli fajną, 
pozbawioną pretensji do czegoś poważniejszego historię dla 
rówieśników głównego bohatera, opartą na wszystkich 
standardowych kliszach - tajny projekt, wojskowy android 
ukryty w szkole, zła korporacja, najlepsi kumple i ojciec 
(prawie) szalony naukowiec. 

Oprawa graficzna przypomina takie projekty jak imprint 
Minx czy para-mangowa Mary Jane. Kieszonkowe wydanie 
łatwe i przyjemne w obsłudze. 

W sam raz na przerwę między bardziej zaawansowanymi 
pozycjami - proste, ale nie budzi wstydu. 


Jan Hardy #2 

Listopad 2013 


Prawdziwie amerykański komiks. Gładki papier i dużo 
reklam. W odróżnieniu od DC, są to w większości reklamy 
polityki, a nie płatków śniadaniowych. 

W jednej wielkiej retrospekcji, którą lubelski transformers z 
tektury wraca do „najlepszych" wzorców z Konstruktu czyli 
bełkotliwego scenariusza z karykaturalnymi rysunkami 
mieszają się rzeczy podniosłe, jak ojczyzna, z natrętnym aż 
do bólu eksponowaniem wiary, propagandową nienawiścią 
do Sowietów oraz sraczką w postaci antysemityzmu. 

Z czegoś, co mogło być fajną alternatywną przygodową s-f 
robi się bełkotliwy konstrukt dla prawicowców. Szkoda. 

Czekam na kolejne straszenie pozwem, bo chociaż Kuba 
programowo „nie czyta" recenzji, o czym zresztą uroczo 
mnie przekonywał publicznie, to za poprzednią próbował 
pozwem straszyć. Próba równie skuteczna, co wiarygodna 
jest nagła przemiana ideologiczna autora tej niestety w 
drugim zeszycie bardzo zawodzącej serii. 


Biały Orzeł #5 

Listopad 2013 


Bracia Kmiołek nadal uprawiają polskiego Marvela. „Wielka 
draka w stolicy" - kończy się tak, jak się zaczęła - trochę z 
dupy. Zgodnie z najlepszymi wzorcami. Dobry Polak w 
kostiumie ratuje całe miasto. 

Ładnie narysowane, standardowo pokolorowane i napisane w 
sposób nie obrażający inteligencji nastoletniego odbiorcy. 
Gdym zaczął PSBO czytać, tak jak Batmana i Spider-mana, w 
wieku lat dwunastu, to czytałbym i jarałbym się. Ale 12 lat 
miałem w 1990 roku, więc obecnie tylko czytam i doceniam 
sprawnego klona. Czekam na więcej polskości w tym 
superbohaterze. 

Duży plus za okładkę Anny Heleny Szymborskiej, a na 
marginesie uwaga: czy tylko ja myślę, że te specjalne 
warianty są dużo słabsze od regularnych okładek? 

Następny zeszyt też kupię, bo ciekaw jestem co AHS 
narobiła w środku. 


Psychopoland 

Grudzień 2013 


Krótko będzie, znów. 

Po tym albumie spodziewałem się czegoś innego. Nie jestem 
pewien czego, ale po zajawkach ciążyły te oczekiwania 
trochę w stronę cyberpunka, trochę jakiś bliski zasięg. 
Tymczasem akcja rozgrywa się w boleśnie polskiej 
współczesności i jest boleśnie niepolska i niewspółczesna, w 
dodatki oparta na kliszy i deus ex machina. Niestety. 

Oto bankrut bez grosza dostaje gigantyczny spadek i mści 
się na państwowym urzędniku, zabijając masę ludzi. 
Rozmach jak w filmie Piła i umocowanie w rzeczywistości 
takież. Scenariusz sprawdza się jako przerysowane 
zbrutalizowane kino klasy B i może o to chodzi, może trzeba 
nam więcej takich historii głównego nurtu, zamiast 
artystowskiego pitu-pitu i opowieści z przesłaniem - czego 
dowodzi zresztą popularność Białego Orła i podobnych 
produkcji. 

Pod tym kątem patrząc, to nie jest zły scenariusz - jest 
napięcie, jest akcja, są strzelaniny i sensacja, trochę tylko 
tajemniczy Chmielu nie poradził sobie miejscami z 
retrospekcjami - ponieważ nie są one nijak oznaczone, to na 
początku parę razy zgubiłem wątek. 

Nie pomaga też to, że dwóch głównych bohaterów jest do 
siebie fizycznie dość podobnych, przynajmniej z początku. 
Piotr Białczak zdaje się mieć niezły warsztat, ale ma z nim 
pewne kłopoty - chwilami tworzy naprawdę świetne tła, 
doskonałe ujęcia, dynamiczne kadry, a momentami 
wychodzi mu bohomaz, niestety. Tym bardziej, że nie ma 
jeszcze najwyraźniej konkretnego własnego stylu, tylko jest 


na etapie poszukiwań. Kreska oscyluje gdzieś od brudnych, 
ciężkich rysunków w stylu Wojtka Stefańca i groteski w typie 
Maćka Pałki z czasów „Najwydestyluchniejszego”, a chwilami 
przypomina Andrzeja Janickiego z okresu ilustracji s-f dla 
magazynu „Fenix''. 

To są oczywiście świetne wzorce i Białczakowi dzięki temu 
udało się stworzyć naprawdę niezłą oprawę do historii, ale 
niestety mocno nierówną i chwilami niespójną. Dodatkowo 
problem z projektem postaci wspomniany na początku nie 
pomógł. 

Jest „Psychopoland” historią ciekawą, pokazującą 
możliwości, raczej rysownika niż scenarzysty, mierzącą się z 
mało obecnym na naszym runku nurtem. Jest zasadniczo 
udana, chociaż sporo mankamentów sprawia, że to raczej 
czytelnicza przygoda na jeden raz. 

PS. Ciekaw jestem, czy dobry kolor by tu pomógł. 



Dorotka w krainie czarów 

Marzec 2014 


Pięć lat temu, w październiku 2009 roku ukazał się w Polsce 
album „Łauma”, Karola Kalinowskiego, znanego lepiej w 
gronie fanów komiksu jako KRL. Był to komiks wyczekiwany, 
budzący dużo emocji - redaktor działu komiksowego 
Wirtualnej Polski, Tomasz Pstrągowski, rzucił nawet 
określenie „najbardziej oczekiwany polski komiks”. I nie bez 
przyczyny! Przed premierą, w formie webkomiksu, 
Kalinowski udostępnił czytelnikom pierwszy rozdział (z 
trzech) swojej pracy, podgrzewając jeszcze bardziej 
atmosferę. Całość nie rozczarowała - pochodzący z 
Suwalszczyzny twórca zaproponował swoim czytelnikom 
specyficzną, nowoczesną baśń. 

W zimowych krajobrazach północnego wschodu Dorotka, 
główna bohaterka, musi zmierzyć się z istotami i 
wydarzeniami rodem z jaćwieskich legend. Na swojej drodze 
spotyka nie tylko pomniejsze duchy i bóstwa, ale także 
straszliwą tytułową Łaumę - czarownicę-ludożerczynię, oraz 
Peruna, najprawdziwszego władcę bogów. Aby ocalić świat 
ludzi, musi odnowić z nim starożytne przymierze, którego 
strażnikami byli jej przodkowie. 

Komiks z miejsca trafił do serc czytelników, nakład 
wyprzedał się błyskawicznie, a sam album został 
wielokrotnie nagradzany - Nagrodą Czytelników na 
Międzynarodowym Festiwalu Komiksu i Gier w Łodzi, 
nagrodą za Najlepszy Album Polskiego Stowarzyszenia 
Komiksowego. Był również najchętniej wypożyczanym 
tytułem dla młodzieży w Wojewódzkiej i Miejskiej Biblioteki 
Publicznej w Gdańsku co autora, z zawodu bibliotekarza z 
pewnością ucieszyło podwójnie. 


w tej sytuacji informacja o sprzedaży praw do ekranizacji 
przyjęta została ze zrozumiałym entuzjazmem. O tej 
produkcji jest jednak chwilowo ciszej, bo nadal znajduje się 
w fazie przygotowań. Tymczasem do skutku doszła inna 
adaptacja i przyznam szczerze - jest to dla mnie jedna z 
najlepszych adaptacji komiksu w ogóle, nie tylko na gruncie 
polskim. Mowa tu o sztuce teatralnej „Łauma - bajka zbyt 
straszna dla dorosłych” wystawianej przez Teatr Studio. Na 
jej pomysł wpadł w 2011 Rafał Samborski - reżyser i twórca, 
który od dłuższego czasu rozważał przeniesienie komiksu na 
deski teatru. W końcu historyjki obrazkowe to też życie 
zatrzymane w kadrach, umowne i symboliczne, podobnie, 
jak przedstawienie teatralne, jak pisał Krzysztof Teodor 
Toeplitz: „nieco uproszczone”. Materiału wejściowego 
poszukiwał, jak stwierdza, przez kilka miesięcy - wreszcie 
natrafił na tekst Kalinowskiego. 

- Jest to bajka na wskroś nowoczesna, mówiąca o 
problemach współczesnego człowieka. To połączenie 
dziecięcej perspektywy opowiadania i „dorosłej” narracji 
budującej napięcie pchającej akcję do przodu w zawrotnym 
tempie - stwierdza reżyser w eksplikacji - Pradawne 
wierzenia i zabobony przeplatają się z muzyką z 
odtwarzaczy z mp3. 

- To była szczera, prosta i konkretna propozycja - mówi 
Kalinowski o pierwszym kontakcie z Samborskim w sprawie 
adaptacji. Początkowo niejasny był jednak status praw 
autorskich, ze względu na opcję na film, którą KRL sprzedał 
LavaFilms. 

- Chyba na dwa tygodnie przed premierą ze zdumieniem 
odkryliśmy, że w umowie z Lavą nie ma zapisu o adaptacji 
teatralnej... A wszystko było już gotowe na premierę 
spektaklu. Prawa należały do mnie, więc wyraziłem zgodę na 
przedstawienie, które było już zaklepane w rozkładzie Teatru 
Studio - mówi Kalinowski i dodaje - Wesoła historia. W ten 



sposób opowieść o Dorotce, która walczy z pożerającą dzieci 
jaćwieską Łojmą trafiła na scenę. 

Na „Łaumę” wybrałem się z Zuzą, sześcioletnią fanką prozy 
Tove Jansson, Jana Brzechwy i Douglasa Adamsa, 
wielbicielką filmów ze Studia Ghibli i początkującą 
czytelniczką komiksów. Chociaż komiksowego oryginału nie 
czytaliśmy wspólnie, pokrótce wprowadziłem ją w temat, 
ostrzegając przy tym, że jest to bajka raczej z tych 
strasznych, niż słodkich. I ostrzeżenie to okazało się jak 
najbardziej słuszne, gdyż, jak stwierdza Samborski, jest to 
teatralny thriller, opowieść z dreszczykiem, czasem wręcz 
mroczna - lecz jaka ma być, skoro występują w niej złe 
duchy i zapomniani bogowie? 

Samo przedstawienie to niesamowita zabawa z grą dźwięku i 
światła. Oprawa jest w najlepszym wypadku ascetyczna, jeśli 
chodzi o tradycyjną scenografię - na scenie znajdziemy 
jedynie podświetlany z dwóch stron ekran, dosłownie kilka 
małych rekwizytów i trójkę aktorów. Wydaje się, że to 
niewiele, ale jeżeli dołożymy do tego graną na żywo 
muzykę, sugestywne operowanie światłem, wykorzystujące 
tradycję teatru cieni, a do tego multimedialne, animowane 
projekcje z rzutnika, mieszające się z grą aktorów, 
zastępujące brakującą scenografię i będące para-filmem 
posuwającym do przodu akcję - dostajemy niezwykłe, 
wciągające, czarujące widowisko. Ponieważ scena jest w 
dużej mierze umowna, aktorzy przemieszczają się 
swobodnie nie tylko w jej obrębie, ale także wchodzą 
pomiędzy widzów. Kalina Hlimi-Pawlukiewicz wciela się w 
Dorotkę, jednocześnie, podobnie jak bohaterka w komiksie, 
pełni również rolę narratora. Na scenie jest dynamiczna i 
ekspresyjna. Gra głosem, gestem, cała postawą w sposób tak 
przekonujący, że widz przestaje dostrzegać ubraną na biało 
aktorkę z monstrualnie wielką czerwoną kokardą, a zaczyna 



widzieć mała rezolutną dziewczynkę, z oryginalnych 
rysunków KRL-a wyświetlanych z rzutnika wprost na scenę. 

- Nie brałem udziału przy pracach nad spektaklem. Nie było 
takiej potrzeby. Poza tym nie za specjalne znam się na 
teatrze, więc nawet nie przeszło mi przez myśl by się 
wtrącać. Pomogłem jedynie przy przygotowaniu grafik, które 
są puszczane na scenie z rzutnika - mówi rysownik. Faktem 
jest, że grafiki te, wraz z kolorowym światłem, stanowią 
większość scenografii. Wykorzystywane są w najróżniejszej 
formie - w postaci całych stron, wśród których porusza się 
sceniczna Dorotka i inne postaci, wchodzą z nimi w 
różnorakie interakcje i przy pomocy cienia, białej płachty lub 
ruchu skupiając uwagę widza na kolejnych elementach; 
poprzez pojedyncze rysunki, czasem ożywione ręczną 
animacją, jak w przypadku koźlaka, czasem ruchem kliszy 
po planszy rzutnika, aż po spreparowane pojedyncze 
elementy, jak dymki dialogowe. 

Jako inspirację dla multimedialnej scenografii, Samborski 
podaje wspomnienia z dzieciństwa - jak całe pokolenie 
urodzone w latach 70. ubiegłego wieku był zapalonym 
widzem klisz wyświetlanych na domowych projektorach. W 
jego wypadku były to jednak seanse niezwykłe - oferujące 
dużo więcej, niż proste wyświetlenie i odczytanie historii. 

- W czasie corocznego wakacyjnego pobytu u dziadków, 
młodsza siostra mojego ojca często wyświetlała mi na 
ścianie slajdy z bajkami. Ale nie były to tylko „nieme” 
obrazki. Ciotka wcielała się we wszystkie postaci 
przewijające się przez opowieść. Raz była dziewczynką, raz 
chłopcem, raz lwem (ryczała wtedy wniebogłosy, co bardzo 
mnie śmieszyło). Po chwili zamieniała się w zimny północny 
wiatr i świszcząc, dmuchając i przyjmując dziwne pozy 
zabierała mi kołdrę, żebym to poczuł - pisze w eksplikacji - 
A wszystko zmieniało się jak w kalejdoskopie wraz z 
kolejnymi przeźroczami pojawiającymi się na ścianie. Pomysł 



ten reżyser przeniósł na scenę w sposób mistrzowski - sam 
zresztą w trakcie spektakli zasiada do rzutnika, na bieżąco 
współtworząc wydarzenia na scenie. 

Zarówno na mnie jak i na Zuzi teatralna „Łauma” zrobiła 
piorunujące wrażenie - zresztą nie tylko na nas. Sala na tym 
akurat spektaklu pełna była dzieciaków z pierwszych klas 
szkoły podstawowej. Jest to publiczność bardzo wymagająca 
- nie znosi nudy, nie znosi sztuczności, nie przebacza 
wpadek - a tym razem wszyscy z zapartym tchem śledzili 
szalony kalejdoskop przygód, zgodnie krzyczeli ze strachu - 
bo też i jest się czego bać - albo wybuchali gromkim 
śmiechem, dzięki niesamowitym umiejętnościom aktorów, 
szczególnie Mateusza Lewandowskiego, odtwarzającego 
postać Ajtwara, zapomnianego domowego ducha, 
biegającego po lesie ze skradzionym odtwarzaczem mp3. To 
jedno z tych przedstawień, z których widz wychodzi pełen 
emocji, nabuzowany uczuciami; spektakl oferujący 
najprawdziwsze katharsis. 

Jest to jak dotąd najlepsze przedstawienie teatralne, jakie 
widziałem w tym roku - myślę, że chociaż jest dopiero luty, 
mogę spokojnie założyć, że nic lepszego już chyba nie 
zobaczę. Składają się na to dwa elementy - pierwszym jest 
niezwykła historia Kalinowskiego, piękna baśniowa 
opowieść, czerpiąca garściami z dawno zapomnianych 
mitów i legend, a jednocześnie przefiltrowana przez 
współczesną wrażliwość, ujęta w nowoczesny sposób. Drugą 
jest niesamowite wyczucie i umiejętności twórców adaptacji. 
Nawet najlepszy materiał przy przenoszeniu z jednego 
medium na inne łatwo jest zepsuć. Samborski dokonując 
tego ryzykownego transferu nie poprzestał na prostym 
zadowoleniu się historią - sięgnął głębiej w komiks KRL'a i 
wydobył w swojej adaptacji jego siłę - dziecięce 
postrzeganie świata, ciekawość małej dziewczynki, 
baśniowość, umowność i cudowność otoczenia 



niewyjaśnionego, niezepsutego wiedzą dorosłości, 
niesamowitość krainy czarów, która jest taka dlatego, że nikt 
Dorotce nigdy nie powiedział, że przecież czarownice i leśne 
duchy nie istnieją. Odwołując się do własnej artystycznej 
wrażliwości reżyser przywołał ten zachwyt nad światem, to 
dziecięce spojrzenie i odtworzył atmosferę oryginału,. 
Widza, przyzwyczajonego, że teatr to sztuka wysoka, nieco 
poważniejsza, rzucił w kalejdoskop obrazów, w wir aktorskiej 
ekspresji. 

A wielkie brawa należą się w tym spektaklu aktorom - nie 
tylko „ciągnącej” całą historię Hlimi-Pawlukiewicz. 
Wspomniany Lewandowski oraz Krzysztof Strużycki mieli 
podwójnie trudne zadanie, gdyż wcielają się w kilka różnych 
postaci. Dzięki naprawdę symbolicznym rekwizytom oraz 
doskonałej grze aktorskiej widz bawi się świetnie, a nagłe 
przemiany aktora z jednej istoty w drugą stanowią fragment 
wspomnianej, dziecięcej gry w wyobraźnię. 

Zastanawiałem się kiedyś, czy gdyby mi się 
[przedstawienie] nie podobało to potrafiłbym powiedzieć o 
tym publicznie. To był taki teoretyczny eksperyment 
myślowy, z którego nic nie wynikło - powiedział mi 
Kalinowski - Na szczęście nie musiałem stanąć przed takim 
problemem w rzeczywistości. 

Faktycznie - doskonały komis, doskonała adaptacja, 
doskonałe przedstawienie. I w dodatku dla każdej grupy 
wiekowej. My z Zuzą trafiliśmy akurat na wizytę grupy 
szkolnej, lecz na bajkę zbyt straszną dla dorosłych 
przychodzi ponoć całkiem dużo dorosłych. Widać - nie boją 
się. Całkiem nie dawno, gdy dowiedziałem się, że kultura 
gniewu wyda wreszcie wznowienie „Łaumy” stwierdziłem , 
że kto tego komiksu nie czytał, ten przegrał życie. Jeżeli ktoś 
jeszcze nie widział spektaklu - to w zasadzie przegrał równie 
dużo. 



- „Łauma” ma duże szanse stać się początkiem nowego 
ciekawego zjawiska we współczesnym polskim teatrze - 
wyraża nadzieję Samborski. Kibicuję temu stwierdzeniu. I wy 
też mu kibicujcie, a żeby przekonać się, że warto - 
koniecznie wybierzcie się do Pałacu Kultury i Nauki na 
przedstawienie. Weźcie ze sobą dzieci, współmałżonków, 
dziadków i wszystkich znajomych. Weźcie kogo tylko 
możecie. Gwarantuję wam, że będziecie bawić się świetnie. 



Potrawka z nietoperza w dziesięciu 
smakach 

Maj 2014 


Jest taka postać w kulturze masowej inna niż wszystkie. Z 
jednej strony bohater, z drugiej jednak - wzbudzający 
skrajne uczucia. Sierota-miliarder, mistrz sztuk walki, atleta, 
ale bynajmniej nie tępy osiłek, a bystry i lotny umysł 
dorównujący pewnemu znanemu mieszkańcowi Baker 
Street. Za dnia zwykle uchodzi za zblazowanego playboya, 
w nocy natomiast przebiera się niemal odpustowy kostium i 
skacząc po dachach straszy ludzi i spuszcza łomot 
złoczyńcom. 

Batman, bo to o nim oczywiście mowa, obecny jest w 
kulturze masowej od 75 lat. W Polsce nieco dłużej, bo 
zaledwie od 25. W kraju nad Wisłą swoje przygody zaczął w 
wydanej w grudniu 1990 roku komiksowej adaptacji filmu 
Tima Burtona. Przez te lata uzbierało się sporo albumów z 
przygodami Zamaskowanego Krzyżowca, Człowieka- 
Nietoperza, Największego Detektywa Świata. 

Do pisania i rysowania tych niesamowitych przygód brali się 
najróżniejsi twórcy - wyrobnicy, rzemieślnicy i prawdziwi 
artyści. W tym tekście pozwolę sobie krótko zaprezentować 
zaledwie dziesięć z nich. Za to, moim zdaniem, 
najciekawszych, jest to oczywiście wybór bardzo 
subiektywny, ale za to szczery. A ponieważ w ramach tej 
dziesiątki nie chciałem już bawić się w stopniowanie 
świetności, prezentuję je tutaj w chronologicznej kolejności 
wydawania w Polsce. 


„Zabójczy żart" - TM-Semic 1991 / Egmont Polska 
2012 

Czasem jest tak, że wystarczy jeden zły dzień, jeden 
naprawdę podły dzień, aby postradać zmysły. To właśnie 
przydarzyło się Jokerowi. Pewnego dnia spotkało go tyle 
nieszczęść, że zrobił to, co każdy zwykły człowiek - po 
prostu oszalał. Teraz wrócił, aby udowodnić tę tezę i zrobić 
psychopatę z Jima Gordona, komisarza policji. Legendarna 
historia autorstwa prawdziwych mistrzów - Alana Moore'a i 
Briana Bollanda wstrząsnęła światem komiksów w latach 80. 
Komiks nawet dzisiaj przytłacza czytelnika dawką 
okrucieństwa, beznadziei i zaszczucia, jakie spotyka 
bohaterów, a jednocześnie zachwyca oszałamiającą oprawą 
graficzną. Przy tym jest to jeden z najważniejszych albumów 
eksploatujących groteskową, chorą więź łączącą Batmana z 
jego najgorszym, najbardziej przerażającym wrogiem - 
psychopatycznym clownem o spalonej chemikaliami twarzy. 
W Polsce wydano go dwukrotnie - z pierwotnymi, 
psychodelicznymi kolorami Johna Higginsa i z nową oprawą 
kolorystyczną Bollanda. Obie wersje mają tyleż 
zwolenników, co przeciwników. 


„Przysięga zza grobu" - Beta Books 1991 

Dość nietypowa pozycja, jak na polski rynek, jest to, bowiem 
antologia starych historii z Batmanem, pochodzących z 
początków lat 70. „Przysięga” to przedruk z brytyjskiego 
Titana, gdzie takie pozbawione kolorów antologie 
wybierające z bogatego dawnego dorobku były popularne. 
Dzięki tej polski czytelnik miał okazję porównać klasyczne 
komiksy w wydawaną wówczas przez TM-Semic wersją 
współczesną, a także zapoznać się pracami takich sław i 
legend jak Neal Adams, który stworzył nowy wizerunek 
Batmana po koszmarnych kampowych przygodach z serialu 
telewizyjnego czy scenarzysta i wieloletni edytor tej linii 



tytułów Dennis 0'Neil. Dodatkowy smaczkiem jest fakt, że w 
zbiorze tym można znaleźć historię „Noc tropiciela” - jeden 
z najsłynniejszych i formalnie najciekawszych komiksów z tą 
postacią, doskonale przetwarzający mit twórczy i 
eksponujący wszystkie najważniejsze składowe tego 
niezwykłego bohatera. 


„Mroczny Rycerz Mrocznego Miasta" - TM-Semic 
1991 

Jednym z nieodłącznych elementów świata, w którym 
Batman funkcjonuje, jest Gotham City. Jego najbardziej 
klasyczna wersja, sprzed trzęsienia ziemi, które zwaliło je w 
gruzy, to stare, brudne, nieprzyjemne miasto portowe, gdzie 
architektoniczny gotyk miesza się z brakiem planowania 
przestrzennego. Jego historia ma kilka różnych wersji - jedna 
legenda podaje, że powstało na indiańskim cmentarzu, inna 
- że na gruzach okultystycznej świątyni. Tę wersję właśnie 
opowiada świetna historia pióra Petera Milligana, weterana 
branży, jednego z autorów „brytyjskiej inwazji”. Oto Riddier 
stawia przed Batmanem szereg pozornie absurdalnych 
zadań. Czytelnik śledzi poczynania bohatera, jednocześnie 
mając dostęp do retrospektywnych wyimków z pamiętnika 
pochodzącego sprzed czasów powstania miasta, które to 
zdarzenia stopniowo zaczynają się splatać ze 
współczesnością. Jednocześnie miasto zdaje się prowadzić 
dialog ze swoim bohaterem, kierować nim, pomagać mu, a 
wszystko po to, aby odczynić zło sprzed stuleci. Klimatyczna 
i mroczna, jak przystało na Zamaskowanego Mściciela, 
historia, świetnie narysowana przez Kierona Dwyera to tylko 
jedna z wielu perełek, jakie trafiały się na stronach 
miesięcznika „Batman”. 


„Batman vs. Predator" - TM-Semic 1993 



Na pierwszy rzut oka połączenie horroru science-fiction z 
Batmanem wydaje się karkołomne, z drugiej strony mówimy 
tu o postaci, która w równej mierze opiera się na strachu, co 
na technologii. El diablo z amazońskiej dżungli, któremu 
sam Arnold ledwo dał radę ląduje pewnej nocy w Gotham i 
szuka godnego siebie przeciwnika. Poszukiwania te zdają się 
daremne, bo nawet sam Batman ledwo uchodzi z życiem po 
pierwszym spotkaniu z niezwykłym wojownikiem z kosmosu. 
Dave Gibbons, chociaż lepiej znany jest jako rysownik, tym 
razem pokazuje pazur. Wydobywa z obydwu jednocześnie 
tak odmiennych i tak do siebie podobnych postaci 
najciekawsze charakterystyczne cechy, uwypukla słabe i 
silne punkty każdego z bohaterów, do tego dorzuca 
naprawdę ciekawe, pasujące do atmosfery Gotham tło i 
postaci drugoplanowe, co w efekcie daje komiksowy 
dynamit. Historia ta neguje jakikolwiek sens istnienia 
kontynuacji słynnego filmowego „Predatora”. Także dlatego, 
że nie idzie na łatwiznę i nie podpiera się tanimi 
komputerowymi efektami - za oprawę graficzną 
odpowiadają bowiem bracia Kubert, Andy i Adam, rysownik i 
inker, niesamowicie utalentowani twórcy godnie 
kontynuujący tradycje swego ojca, legendarnego Joe 
Kuberta. Ten komiks to doskonały technothriller, horror z 
seryjnym zabójcą w tle, przygodowa rozpierducha science- 
fiction składająca godny hołd obu bohaterom. 


„Black & White" - TM-Semic 1997, Egmont Polska 
2003 

“Black & White" to seria króciutkich, kilkustronicowycyh 
zaledwie czarno-białych komiksów, dołączanych do 
regularnych zeszytów z Batmanem. Genialny w swej 
prostocie pomysł polegał na oddaniu bohatera w ręce 
prawdziwych sław i pozwoleniu im na robienie z nim, co 
zechcą. Pierwszą serię w dwóch albumach wydał w Polsce 



TM-Semic, drugą (również w dwóch częściach) kilka lat 
później opublikował Egmont. Trzecia seria niestety nie 
doczekała się publikacji, a szkoda, bo chociaż spadku formy 
również w niej trafiły się prawdziwe perełki. Dzięki temu 
wydawnictwu Polacy mieli okazję poznać niezwykłą 
wyobraźnię i podziwiać rysunki takich komiksowych sław jak 
Ted McKeever, Howard Chaykin, Joe Kubert, Walter 
Simonson, Simon Bisley, Paul Pope, Harlan Ellison, Steve 
Rude, Bruce Timm, John Byrne i wielu innych. Każda z tych 
komiksowych etiud prezentowała pozornie znanego 
bohatera z innej strony, pokazywała fantastyczne, 
nieprawdopodobne lub dojmująco realne problemy, czasem 
boleśnie poważnie, czasem z przymrużeniem oka. Być może 
był to jeden z najważniejszych i najbardziej udanych 
grupowych eksperymentów komiksowych wszechczasów. 


„Powrót Mrocznego Rycerza" - Egmont Polska 2002, 
2012 

Na temat Franka Millera i jego obecnej twórczości można 
powiedzieć wiele złego, niemniej jednak nie sposób 
odmówić mu nieocenionych zasług dla komiksu. Polscy 
czytelnicy znają go najlepiej z cieszącej się niesłabnącym 
uznaniem krytyków i czytelników serii „Sin City”. Odpowiada 
także za odświeżenie originu Batmana po Kryzysie na 
nieskończonych ziemiach. „Powrót Mrocznego Rycerza” to 
komiks dekonstruujący mit superbohaterski w podobny 
sposób, jak robili to „Strażnicy” Moore'a. Miejsce Batmana, 
wojownika o sprawiedliwość zajmuje stary, zgorzkniały 
człowiek, któremu nie pozostało już nic, prócz udowodnienia 
samemu sobie i całemu światu, że jeszcze potrafi kopać. Za 
wszelką cenę. Pozornie nieodbiegająca od standardu historia 
pełna bijatyk, intryg i kolorowych złoczyńców opowieść tak 
naprawdę jednak szydzi z konwencji; pod jej płaszczykiem, 
Miller rozbiera mit superbohaterski na składniki i tworzy z 



nich nowy, przygnębiający melanż. A wszystko to w 
rewelacyjnej, charakterystycznej, dość trudnej, lecz 
zachwycającej oprawie graficznej. Stanowczo jednak nowe 
wydanie z wreszcie poprawnym tłumaczeniem. 


„Ego" - Egmont Polska 2003 

Darwyn Cooke pracował długo wraz z Brucem Timmem nad 
serialem animowanym o Batmanie i widać to dość dobrze w 
tym albumie. Nie tylko styl rysunków przywodzi na myśl 
słynny serial, ale też sama atmosfera opowieści jest duszna, 
projekty kanciaste i gotyckie, przypominają Gotham z 
filmów Tima Burtona. Mimo pozornej sprzeczności 
kreskówkowej oprawy, ta ciężka atmosfera idealnie nadaje 
się do przytłaczającej opowieści o podwójnej tożsamości 
głównego bohatera. Cooke zadaje od nowa stare pytanie - 
czy to Batman jest maską, czy Bruce Wayne? Robi jednak 
krok dalej i każe protagoniści skonfrontować się z martwymi 
rodzicami: czy Thomas byłby dumny z takiego syna? Czy 
Batman to tylko maska, czy potwór drzemiący w człowieku? 
Czy Wayne jest chory psychicznie? I czy jego prywatna 
wendetta nie ma przypadkiem zbyt wysokiej ceny? W tym 
komiksie urojenia mieszają się z akcją, duchy z psychozami, 
a efektem jest niezwykła, silnie działająca na czytelnika 
opowieść o podróży w głąb własnej psychiki. 


„Gotham w świetle lamp gazowych" - Egmont Polska 
2004 

Mam wrażenie, że każdy komiks, który opisuję w tej 
wyliczance należy określić mianem niezwykłego. Może 
dlatego właśnie się w niej znalazły. Taki bez wątpienia jest i 
ten album, prekursor, który dał początek niezwykłej 
koncepcji „Elseworlds” - serii komiksów, opisujących 
znanych bohaterów w obcych sobie czasach, obcych 



rzeczywistościach. Brian Augustyn zaproponował nam w tym 
komiksie Batmana wiktoriańskiego, nieomal 
steampunkowego, a zmierzyć mu się kazał z nikim innym, 
jak ze słynnym siejącym grozę zabójcą - Kubą 
Rozpruwaczem. W mistrzowski sposób splótł londyńską 
miejską legendę z amerykańską miejską legendą tworząc 
amalgamat tak niezwykły, że za jego przykładem 
wydawnictwo DC stworzyło całą linię komiksów stosujących 
ten zabieg. A któż mógł lepiej zilustrować historię, w której 
spotykają się pochodzący z najgorszych koszmarów seryjny 
morderca i balansujący na krawędzi psychozy postrach 
bandytów niż Mikę Mignola, ojciec Hellboya, 
niekwestionowany mistrz komiksowego horroru? 

„Przyjdź królestwo" - Egmont Polska 2005 

Pod pewnymi względami „Przyjdź królestwo” przypomina 
„Powrót Mrocznego Rycerza”. Superbohaterowie są 
zmęczeni, starzy, zgorzkniali. Niektórzy, jak Kal-el, uciekli, 
inni, jak Bruce Wayne - zostali zmuszeni do wycofania się. 
Ich miejsce zajęli nowi bohaterowi, lepiej przygotowani na 
nowe, brutalne czasy. Nadchodzi jednak chwila, gdy starzy 
herosi muszą znów podnieść głowy i przywrócić stary etos. 
Szybko jednak okazuje się, że dzielą się między 
popleczników Supermana - potężnego i autorytarnego 
żandarma porządku, a zbuntowanych towarzyszy Batmana, 
kontestatorów i przeciwników policyjnej wizji ładu. Mark 
Waid, weteran komiksowego scenopisarstwa, rozgrywa w tej 
opowieści opozycję między „harcerzykiem” z Metropolis a 
szaleńcem z Gotham; opozycję starą jak sama historia ich 
współpracy; odwieczny wybór między prawem a 
sprawiedliwością. Wciągająca i frapująca historia to jednak 
zaledwie połowa tego albumu, bowiem dech w piersiach 
zapiera przytłaczająca rozmachem, hiperrealistyczna, 
malarska oprawa autorstwa Alexa Rossa, jednego z 



najgorętszych artystów pierwszych dekad XXI wieku. W 
przypominających freski kadrach zachwyca bogactwo 
szczegółów a także wizjonerskie podejście do projektów 
nowych superherosów oraz niesamowity lifting wracających 
do gry weteranów. 


„Długie Halloween" - Mucha Comics 2013 

Myślę, że mogę spokojnie zaryzykować stwierdzenie, że był 
to jeden z najbardziej oczekiwanych albumów w Polsce. 
Przez lata szef Egmontu twierdził, że jego wydanie jest 
nieopłacalne. Teza ta upadła wraz z polskim wydaniem, 
które cieszyło się dużym zainteresowaniem mimo swej ceny. 
Historia ta, w oryginale składająca się z trzynastu zeszytów 
potrafi przytłoczyć swoim rozmachem. Jeph Loeb, 
scenarzysta znany z zamiłowania do pakowania 
nadmiernych ilości postaci do swoich komiksów zrobił to 
także tym razem, jednak w sposób niezwykły i, o dziwo, 
udany. Na przestrzeni roku skonfrontował Batmana ze 
wszystkimi jego najważniejszymi, ale także tymi mniej 
znanymi przeciwnikami, jednocześnie snując meandrującą 
opowieść o mafii, rodzinie, skrzywionym poczuciu 
sprawiedliwości oraz, a może przede wszystkim, a 
prokuratorze okręgowym Harveyu Dencie, który pewnego 
dnia przestał znosić potworne napięcie swojej pracy. A 
wszystko to narysowane niezwykłą, charakterystyczną 
kreską Tima Sale'a, jednego z najciekawszych wciąż 
aktywnych twórców komiksów na świecie. 


Te dziesięć pozycji to oczywiście tylko wierzchołek góry 
lodowej. Brak w tym zestawieniu wielu ważnych komiksów, 
jak chociażby zeszyty hołubionego przeze mnie duetu Alan 
Grant / Norm Breyfogle. Trzeba też mieć niestety 
świadomość, że po 25 latach obecności Batmana w naszym 



kraju, polski czytelnik miał szansę zaledwie liznąć 
niesamowitego bogactwa opowieści i na niektóre perełki 
takie jak „Child of dreams”, „Night cries”, „Trinity” czy 
„Absolution” próżno czekać po polsku. Tym z czytelników, 
którzy chcieliby poznać nieco więcej, polecam chociażby 
mój podcast, B180, w którym zrecenzowanych zostało 100 
niekoniecznie najlepszych albumów z tym niezwykłym 
bohaterem. 



Wydarzenie 2014 

Maj 2014 


Targi i festiwale komiksowe to zawsze okazja, żeby wydać 
więcej pieniędzy, niż się pierwotnie zakładało. W moim 
przypadku chodzi najczęściej o komiksy, o których człowiek 
by wcześniej nie pomyślał. I przyznam ze wstydem, że nie 
miałem pojęcia o wydaniu „Zdarzenia 1908”, póki nie 
wziąłem go do ręki na stoisku Kultury Gniewu. Odkrycie 
nowego albumu (tomu, nie albumu!) Świdzińskiego to 
najlepsze, co mi się na ostatnich Warszawskich Targach 
Książki przytrafiło. 

Tom ten (chyba będę używał tego określenia, bo najnowsze 
dzieło Jacka to spora książka - o jakości wydania zresztą za 
chwilę jeszcze będzie) ukazuje się jako część „Kolekcji 
Maszina” - albumów i zeszytów publikowanych u różnych 
wydawców, a sygnowanych przez twórców związanych z 
grupą „Maszin”. Ekipa ta wyewoluowała z koleżeńskiej grupy 
autorów, publikujących przed kilku laty w zinie pod tym 
samym tytułem przygotowanym przez Mikołaja Tkacza. O ile 
do albumów prekursora „Kolekcji” nie mam przekonania, ze 
względu na zbyt hermetyczny charakter zarówno grafiki, jak 
i scenariuszy, to w pełni podzielam ogólne uznanie dla 
dokonań Michała Rzecznika - jego „Maczużnik” czy 
„Warszawa”, a także dopiero co wydany, ilustrowany przez 
Przemka Surmę „88/89” zbierają same pozytywne recenzje. 

Zdarzeniel908_22Mam wrażenie, że Jacek Świdziński 
pozostaje chyba nieco z boku głównego zainteresowania 
publicystyki komiksowej, chociaż może to tylko wrażenie. Na 
uznanie pracuje metodycznie od wielu lat. Pierwsze jego 
historie, które pamiętam, pojawiły się w roku 2007. 
Publikował wtedy w zinach „Maszin”, „Jeju” i „B5”. Od razu 
dał się poznać jako twórca niepokorny - pod pozornie 


infantylną, zupełnie momentami absurdalną kreską, już 
wtedy czuć było mocny, wyrobiony z czasem warsztat. 
Pozornie zabawne historie miały zawsze w warstwę 
fabularną wplecione interesujące nawiązania i mówiły o 
rzeczach niebanalnych. Świdziński w kolejnych latach 
kontynuował swoje przygody na łamach zinów, nie 
zaprzestał ich zresztą po publikacji albumu „Paproszki, czyli 
małe piszczące ludziki” z 2008 roku, która także cieszyła się 
dużą popularnością. Jego poprzedni album „A niech cię. 
Tesla!” także został przyjęty z dużym entuzjazmem w 
środowisku fanów komiksu. Teraz Jacek wypuścił prawdziwą 
bombę. Coś, co dla mnie od razu stało się pretendentem do 
miana komiksu roku 2014. 

„Zdarzenie 1908” to dla mnie kwintesencja 
dotychczasowych działań Jacka, chociaż muszę przyznać, że 
dla czytelnika nie zaznajomionego wcześniej z autorem 
może być to lektura w pewnym sensie szokująca. Opowieść 
zaczyna się na pozór banalnie: oto pewien człowiek na 
syberyjskim targu wymienia na straganie buty za ogórka. 
Inny bohater podróżuje pociągiem, zaś jego tropem podąża 
dwoje kolejnych. Wszystkie te postacie oczywiście w sposób 
nieunikniony spotykają się na kolejnych kartach opowieści. 
Początkowo nic, prócz tytułu i syberyjskiego krajobrazu, nie 
podpowiada nam, z czym będziemy mieć do czynienia. Do 
momentu, gdy na scenę wkracza główna postać tego 
dramatu. To, co z pozoru wydaje się absurdalną komedią, 
postępującym farsowym gagiem w stylu najlepszych 
dokonań pewnego latającego cyrku, kontynuacją rubasznej, 
szyderczej zabawy z czytelnikiem znanej z „Paproszków” - 
okazuje się faktycznie dramatem w pełnym tego słowa 
znaczeniu. Tym bardziej, że główną postać tragedii 
poznajemy w sprytnie przykrojonej retrospekcji, która 
początkowo czytelnika nastawia zupełnie inaczej do finału 
całej książki, a potem, w finale, który jest jak grom z jasnego 
nieba, postać kluczowa, schwarzcharakter, okazuje się być 



wręcz bohaterem, który nie podołał przeciwnościom losu. 
Zabawa Świdzińskiego z konwencją, stopniowe budowanie 
napięcia, jego scenariuszowe wolty i trzymanie pewnych 
kart w rękawie aż do końca potwierdzają jego wielką klasę i 
umiejętności jako scenarzysty. 

Podobnie jak skomplikowana narracja opowieści, strona 
graficzna „Zdarzenia” również może niewprawionemu 
czytelnikowi sprawić sporo kłopotów. Od samego początku 
swojej pracy Świdziński konsekwentnie porusza się 

praktycznie w jednej, stale doskonalonej stylistyce. 
Minimalistyczne, uproszczone do granic możliwości rysunki 
nie mają jednak wiele wspólnego z popularnymi w internecie 
patyczakami. Chociaż pozornie podobne, kipią od stylizacji. 
W swoim minimalizmie Jacek nie ma sobie obecnie w Polsce 
równych - jeszcze nikt nigdy nie wyraził tak wiele przy 
pomocy tak niewielu środków. Umowne, wręcz 

przypominające ikonki krajobrazy, specyficznie 

zaprojektowane postacie, niemożliwe do pomylenia z 

czymkolwiek innym zwierzęta - wszystko to przypominające 
na pierwszy rzut oka wyjątkowo proste, dziecinne rysunki 
okazuje się prawdziwą petardą. Zarówno jako samodzielny 
twór, tak samo jako nośnik treści, warstwa graficzna tego 
komiksu działa piorunująco na odbiorcę. Zdolność do tak 
zaawansowanej kreacji przy użyciu tak skromnych środków 
wymaga niewiarygodnych wprost umiejętności. 

Zdarzeniel908_24W poprzednim akapicie użyłem słowa 
„książka” na określenie tego tomu i nie jest to słowo 
przypadkowe. „Zdarzenie 1908” wygląda jak książka. I to 
nie byle jaka, lecz przypominająca ładne wydanie z dawnych 
lat, jakie kiedyś określilibyśmy słowem „retro”, a obecnie 
bardziej pretensjonalnym i modnym terminem „vintage”. 
Twarda oprawa, stylizowana na papier z płóciennym 
grzbietem skrywa w sobie pokaźną zawartość. Doskonała 
robota edytorska wykonana przez wydawnictwo Kultura 



Gniewu to pierwsza z niespodzianek w tym komiksie. 
Bierzemy do ręki przedmiot, który wygląda na stary 
biblioteczny egzemplarz jakiejś powieści. W środku 
znajdujemy jednak coś zupełnie odmiennego. A o tym, co 
czeka czytelnika „Zdarzenia” po otwarciu albumu, napiszę 
jeszcze tylko kilka słów - Feliks Dzierżyński, Lew Tołstoj, 
Nikola Tesla... Ot, niech będzie tylko tych trzech, na zachętę. 

Jacek Świdziński „Zdarzeniem” potwierdza swoją bardzo 
wysoką pozycję jako autor komiksów. Obecnie jest to dla 
mnie jeden z najciekawszych rodzimych twórców i śledząc 
jego kolejne prace przekonuję się, że nie powiedział jeszcze 
ostatniego słowa. Chociaż może nie powinienem oczekiwać 
nowych szczytów, bo Świdziński od lat trzyma ten sam, 
bardzo wysoki, poziom i „jedynie” doskonali warsztat, 
zarówno pisarski, jak i graficzny. Prawdopodobnie na polu 
komiksu autorskiego niewielu Polaków mogłoby się z nim 
obecnie próbować zmierzyć. Jacek znalazł niszę, w której nie 
ma sobie równych. 

Niezwykły melanż popkultury i historii, podany w 
wysmakowanej oprawie graficznej i przefiItrowany przez 
specyficzną wrażliwość autora, to coś, co może przemówić 
potencjalnie do każdego odbiorcy. Album jest przy tym tak 
wymagający i rozbudowany, że niewprawiony czytelnik 
może go nie docenić za pierwszym razem. Tak to niestety 
bywa z arcydziełami. 



Opowieści z czepaka 

Czerwiec 2014 


Komiksy dla dzieci są ostatnio w modzie, a przynajmniej 
takie odnoszę wrażenie. To dobrze, bo rynek i środowisko 
zafiksowane na udowadnianiu wszystkim, których to i tak 
nie obchodzi, że komiksy nie są dla dzieci, gdzieś zgubili ten 
segment. Wydawnictwa komiksowe zakładają „dzieciowe” 
imprinty, wydawnictwa książkowe sięgają po „picturebooki” 
i jest tego więcej, więcej i więcej. I dobrze, bo to są dobre 
rzeczy. Takie albumy, jak „Hilda”, prace Samojlika czy Tana - 
to świetne produkcje. 

Siła rzeczy ta moda musiała doczekać się w końcu jakiegoś 
komentarza środowiskowego i pokusił się o niego Fil 
Wiśniowski, obrazoburca i prześmiewca, autor zinów 
niestroniący od undergroundowej tematyki i stylistyki. Facet, 
któremu bliższe są cycki i absurdalne żarty stworzył album, 
zatytułowany „Bazgrołki. Opowieści z czepaka". Tym, którzy 
twórczość Fila znają sama nazwa dużo podpowie, w końcu to 
szef Wydawnictwa Bazgrolle, publikującego wielce radosny 
underground z cyckami, wymyślną przemocą, żartami o 
dupie i wieloma innymi charakterystycznymi elementami. 
Czytelnicy dotychczasowi, zanim nawet otworzą okładkę, 
rozpoznają bez pudła Kurczaka i nie tylko jego - postacie 
znane dotąd z „dorosłych” produkcji Wiśniowskiego. 

W tej sytuacji pierwszym pytaniem, które się nasuwa, jest 
oczywiście „Czy to aby dla dzieci?” Uspokajam - tak. 
Oczywiście to lektura z przymrużeniem oka, ale jak 
najbardziej nadaje się dla czytelnika nieletniego. Chociaż 
może pod pewnym nadzorem. 

Bohaterami „Bazgrołków” jest grupka dzieci ze szkoły 
podstawowej - ich wiek nie jest nigdzie precyzyjnie 


określony, ale sama obserwacja interakcji dziewczyńsko- 
chłopackich pozwala potwierdzić tę tezę z dużą pewnością. 
W pewien sposób są to bohaterowie umowni, ikoniczni - 
znajdziemy na kartach tego komiksu wszelkie możliwe i 
niezbędne w podwórkowym życiu postacie - skaczące na 
skakance dziewczyny, śliczną koleżankę, młodszego brata, 
ganiającego wszystkich łobuza ze swoim przydupasem, a 
także, oczywiście, rodziców, sprzedawcę z osiedlowego 
spożywczaka oraz postaci w świecie dzieci zawsze obecne, 
czyli stwory wymyślone i fantastyczne. 

Poszczególne, miejscami dość luźno powiązane ze sobą 
epizody, układają się w niespieszną opowieść o życiu 
podwórka - codzienne spotkania pod trzepakiem, damsko- 
męskie podchody i wojny podjazdowe, straszliwe tajemnice i 
niezwykłe przedsięwzięcia, zwieńczone finałem tak 
niesamowitym i tak fantastycznym, że przeżyć te przygody 
może jedynie dziecko. Żaden dorosły nie miałby 
najmniejszych szans w starciu z takim światem - myślę, że 
po prosty wyrośliśmy już z umiejętności radzenia sobie z 
cudownością otaczającą wszystkie te drące ryja pod oknami 
istoty, utytłane błotem, z podrapanymi kolanami, skaczące 
w gumę w poprzek chodnika. 

Tutaj ujawnia się w Filu wielka, a niespodziewana wrażliwość. 
Autor wchodzi w ten, dla wielu dawno zapomniany świat, 
jakby nigdy z niego nie wyszedł. Ot, po prosty, zbiega po 
schodach i już jest „pod czepakiem”. Ludek, Kurczak, Marża i 
ich przyjaciele są ujmująco autentyczni, po dziecięcemu 
nieoszukani, w swojej ikoniczności i archetypiczności 
rozrzewniająco prawdziwi. To są te dzieciaki, z którymi 
bawiliśmy się sami ćwierć wieku temu - chłopacy zbierający 
deski i gwoździe, długowłose małolaty, do których wzdychali 
wszyscy w klasie, młodsze rodzeństwo, plączące się pod 
nogami ale jednak na swój sposób fajowe i będące częścią 
naszej paczki. 



Fil w zadziwiający sposób połączył tutaj dwa nurty, 
estetycznie podobne, lecz merytorycznie odległe. W bardzo 
pojemnej formule komiksu dla dzieci, nasyconej magicznym 
realizmem jak z najlepszych południowoamerykańskich 
wzorców zaserwował starszemu pokoleniu sentymentalną 
wyprawę, jaką uprawiała dotąd Sowa w „Marzi” czy 
Śledziński w „Na szybko spisane”. Niby tylko opowiadając o 
fantastycznych perypetiach grupki przyjaciół, wrzucił ich nie 
w świat dzieci współczesnych, lecz w dawno miniony świat 
dzieci z końca PRLu. To dzisiejsi 30 + , rodzice podrastających 
dzieciaków, bawili się w bazy z desek na drzewie, plądrowali 
ogródki działkowe i to tylko nasze pokolenie mogło odnaleźć 
legendarny, zakopany pod ziemią czołg, w dodatku z 
niepozostawiającym żadnych wątpliwości orłem i napisem 
„102” na kadłubie. 

Wiśniowski stworzył produkt dobrze znany nam z kina 
familijnego - każdy na pewno zna tę sytuację, kiedy na 
filmie dla dzieci rzeczony target żre popcorn, gapi się w 
ekran i nie ma bladego pojęcia, czemu rodzice, którzy 
przyszli z nimi na seans ryczą zgodnie śmiechem w zupełnie 
niezabawnych momentach. Takie też są „Bazgrołki” - 
małolaty znajdą w nich kilka zabawnych przygód, kilka 
kolorowych postaci, kilka niezwykłych wydarzeń. Ich rodzice 
przejrzą się w dzieciarni spod „czepaka” jak w zwierciadle. 
W bohaterach tego komiksu zobaczymy samych siebie 
sprzed wielu, wielu lat. Często tak wielu, że zapomnieliśmy, 
jacy byliśmy - zdawałoby się - jeszcze wczoraj. 

Fil to czarodziej; pozornie specjalista od żartów o gównie i 
cycków, pokazał, że pod tą pozerską szorstkością, etosowym 
DIY z mocnym wykopem kryje się twórca niezwykle 
wszechstronny, ciekawy i utalentowany. Bystry obserwator 
rzeczywistości i nieco tylko sentymentalny kronikarz. Autor 
o doskonałym warsztacie, świetnie radzący sobie nie tylko z 
techniczną i narracyjną warstwą komiksu, który potrafi 



stworzyć z fragmentów spójną, wciągającą fabułę, do tego 
naprawdę świetnie zilustrowaną, ale też człowiek, który wie 
jak sprytnie i niepostrzeżenie wrzucić do na pozór banalnej 
opowieści drugie dno; w jaki sposób wydobyć z czytelnika 
głębokie westchnienie zachwytu nad tym, co właśnie nam 
tym małym albumem przypomniał. 

„Bazgrołki” to komiks dla dzieci. To komiks dla dzieci 
brodatych, cycatych, popijających kawę w drodze z biura do 
samochodu, dyskretnie fiksujących oczko w pończosze 
lakierem do paznokci pod biurkiem na branżowym spotkaniu 
i relaksujących się na pikniku za miastem przy piwie, z 
odpowiednio wyeksponowanymi tatuażami. To jest komiks 
dla wszystkich tych wewnętrznych dzieci, które nie 
pamiętają już, w którym zagajniku pod miastem Niemcy 
wycofując się przed Armią radziecką zakopali wielki skarb i 
wielkie bomby. 

Powinniśmy wszyscy przeczytać ten komiks, a jak nasz 
własny Ludek albo Marża przyjdą z podrapanymi kolanami i 
w chlupiących błotem butach - powinniśmy zapytać ich, czy 
poznali jakąś ciekawą chmurkę, upiora albo czy znaleźli 
wielki skarb. Bo może właśnie wrócili z wielce tajnej bazuni 
tam, wiesz, tato, za garażami, gdzie nikt nie chodzi. I może, 
za ćwierć wieku, będą mieli farcik i nie zapomną o tym, co 
właśnie przeżyli. 



Zapełnić lukę 

Lipiec 2014 


Jednym z zarzutów powtarzanych często w ostatnich latach 
pod adresem polskiego rynku komiksowego jest brak tzw. 
mainstreamu. Ludzie nasyceni najwyraźniej ambitniejszymi, 
poważniejszymi pozycjami i uznanymi autorami zdają się 
czasem tęsknić po prostu za dobrym czytadłem, a tych nie 
ma znów aż tak wiele. Oczywiście, całą masę popowej treści 
oferuje segment mangowy, ale trudno uznać go za główny 
nurt. Pojawiają się i dobrze przyjmowane są przedruki 
amerykańskiej superbohaterszczyzny, nieźle też radzi sobie 
frankońskie s-f (chociaż komiksy sensacyjne z tego rynku 
kilka lat temu nie przyjęły się zbyt dobrze). 

W tym wszystkim najbardziej chyba brakuje polskiego 
głównego nurtu - komiksiarze, dla których jest to w 
większości hobby, robią raczej rzeczy, które celują w ich 
własne potrzeby i gusta, niż w masowego odbiorcę. Tym 
samym przeciętny czytelnik - obecnie zaryzykowałbym 
stwierdzenie, że to facet, urodzony przed 1995 rokiem, 
utrzymujący się samodzielnie - żyje raczej na sentymencie 
za dawnymi czasami. Powspomina czasem Szarlotę Pavel i 
przygody dzielnych wojów, poczyta reedycje przygód 
wychowanego przez Wikingów kosmity, co latał do Ameryki 
balonem, może od wielkiego dzwonu sięgnie po jakiś komiks 
sensacyjny albo na używkach kupi sobie box z Klossem. I 
czuje trochę taki niedosyt - bo komiksów jest masa, ale są to 
jednak rzeczy w większości drogie i mało schlebiające 
gustowi popularnemu. 

Nic dziwnego, że w świecie, gdzie coraz większą 
popularnością cieszy się proza popowa i gatunkowa (trzeba 
być naprawdę zatwardziałym artystą, żeby nie przyznać, że 
króluje kryminał i masowa fantastyka) ruch wykonał kto 


inny. Nie mozolnie rysujący kolejne strony czy paski ambitni 
komiksiarze, lecz ludzie, którzy już poznali siłę odbiorcy 
popowego. Jednym z pierwszych, którzy z segmentu książki 
fantastycznej weszli na rynek był Kuba Ćwiek, którego 
komiks o Kłamcy ukazał się jakiś czas temu. I chociaż 
środowisko kręciło nosem na fabułę i rysunki, to rzecz, jak 
się zdaje, nie przyniosła strat ani autorom, ani wydawcy. 
Podobnie zresztą było z komiksem „Dobić dziada” dwóch 
Andrzejów: Pilipiuka i Łaskiego. Temu, kto chociaż trochę ma 
kontaktu z polską fantastyką ludzi tych przedstawiać w 
zasadzie nie trzeba. 

Sądzę, że „Dobić dziada”, nawet, jeśli przez hardkorowe 
środowisko komiksowe zostało pominięte praktycznie 
totalnym milczeniem, musiało sprzedać się dobrze. Na tyle 
dobrze, że Pilipiuk postanowił wypuścić kolejny komiks i w 
maju nakładem Fabryki Słów ukazały się „Krasnoludy”. Tym 
razem pomocną pisarską dłoń poddała „wielkiemu 
grafomanowi” żona Katarzyna, a rysunki zrobił nie znany mi 
lepiej Zbyszek Larwa. 

O czym jest ten komiks? Cóż, w dużym skrócie, o trzech 
jełopach, którzy lubią ostro popić, a i na widok cycka też nie 
uciekają. Poznajemy ich, gdy właśnie po kolejnym wybryku 
nagle przestają być studentami i z przerażeniem 
uświadamiają sobie, że będą musieli ojcu lichwiarzowi oddać 
cała masę kasy za niedokończoną edukację. I tu zaczyna się 
wielka przygoda trzech głupców. 

W warstwie scenariuszowej fajerwerków nie ma - jest to 
niemal pulpowa historia oparta o gagi, humor sytuacyjny i 
raczej proste gry słowne. Przypomina nieco klimatem „Kajka 
i Kokoszą”, bo rozgrywa się w generycznym świecie fantasy. 
Nie stroni od humoru miejscami sprośnego i przyziemnego, 
są nawet chwile (na szczęście rzadkie), że ociera się wręcz o 
Sadurskiego. W gruncie rzeczy jednak to całkiem 
warsztatowo sprawna i dobrze odrobiona fantastyka 



humorystyczna. Jest przaśnie, miejscami siermiężnie, są 
cycki, piwo leje się strumieniami, a autorzy wyśmiewają 
typowe ludzkie wady, jak chuć, chciwość, głupota, 
naiwność... Trudno powiedzieć, żeby ten komiks miał 
ambicje inne, niż po prostu być dobrym, zgrabnie 
napisanym czytadłem. 

Z jednej strony to mało, bo przyzwyczailiśmy się w Polsce do 
rzeczy poważnych, obyczajowych, ambitniejszych, a 
przynajmniej z rozmachem. Z drugiej - dzięki takiemu, a nie 
innemu scenariuszowi „Krasnoludy” wpadają idealnie w 
dziurę na rynku, w której hula wiatr i kołacze się echo. Tak, 
jak Pilipiuk zagospodarował spore obszary polskiej fantastyki 
popularnej, tak samo tutaj pod rękę z żoną realizują dobrze 
sprawdzony plan - uderzyć do ludzi, do czytelnika 
masowego. Po ten komiks mają szansę sięgnąć nie 
czytelnicy narracji sekwencyjnej, lecz właśnie konsumenci 
popu. I im się ten komiks spodoba. 

W warstwie graficznej również mamy do czynienia z dobrą 
rzemieślniczą robotą. Zbyszek Larwa porusza się w stylistyce 
przypominającej nieco wspomniane komiksy Janusza 
Christy, gdzieś tam pobrzmiewają echa starej frankońskiej 
szkoły takiej, jak „Hugo” czy „Douwe Dabbert”. Widać, że 
autor, chociaż nie ma na koncie zbyt wielu prac 
komiksowych, to jednak nie jest obcy w tym świecie. 
Oczywiście można mieć trochę zastrzeżeń zarówno do samej 
kreski jak i do jego umiejętności prowadzenia narracji czy 
komponowania plansz, ale nie są to braki rażące, a na 
pewno nic, co dyskwalifikowałoby debiutanta. Z pewnością 
ma Larwa duże pole do rozwoju, a zapowiada się całkiem 
nieźle. 

Ba, bez wstydu mogę powiedzieć, że mnie samemu ten 
komiks się spodobał. Kiedy weźmie się poprawkę na stricte 
rozrywkowy charakter zeszytu i nie postawi sobie poprzeczki 
oczekiwań na nieadekwatnym poziomie, to można się przy 



nim dobrze bawić. I chociaż raczej nie sięgnę wkrótce 
ponownie po ten album, to z pewnością z ciekawością zajrzę 
do zapowiadanej kontynuacji. Chociażby po to, żeby 
zobaczyć, jak radzi sobie Andrzej z pisaniem komiksów. Bo 
pokutuje w środowisku opinia, że pisarze tego nie potrafią. 
Może się okazać, że nie całkiem słuszna. Bo może nie 
powinniśmy od nich oczekiwać kolejnych reportaży ze strefy 
wojny ani psychoanalitycznych wiwisekcji własnej 
dysfunkcyjnej rodziny. Może pozwólmy im robić to, w czym 
są nieźli - trzaskać popowe dziełka, które - jestem 
przekonany - znajdą swojego odbiorcę, bo w końcu każdy 
ma swoje potrzeby do zaspokojenia. 



z wielką historią w tle 

Lipiec 2014 


- Tato - mówi Zu (lat niemal siedem) ze swojego fotelika - a 
nam pani raz w szkole mówiła, że kiedyś tak było, że nie 
wolno było po polsku mówić. 

- Tak było - odpowiada tata Zu (lat nieco ponad trzydzieści 
sześć) ze swojego miejsca za kierownicą jednocześnie 
ściszając radio i kontrolując sąsiedni sygnalizator uliczny - i 
to się nazywało „zabory", córeczko. I faktycznie było źle. 

Tata lubi gadać i urzeka go barwa własnego głosu i 
potoczystość mowy, a przy tym córka, nie tylko jak na bystre 
dziecko przystało słucha z zaciekawieniem, to jeszcze jak na 
dobre dziecko przystało z podziwem dla tatowej wiedzy. I tak 
w kilkunastu zdaniach („A pamiętasz ten cmentarz, na 
którym byliśmy jesienią, gdzie z jednej strony leżeli polscy 
żołnierze, a z drugiej polscy żołnierze?") dochodzimy nagle 
do mrożącego krew w żyłach „I była straszna bieda. Taka 
straszna, że mięso było jakby na taką receptę i każdy mógł 
kupić tylko kawałek". Zu jest wstrząśnięta i chętnie słucha o 
tym, jak ludzie byli tacy wściekli, że nie chcieli pracować, a 
policja zamykała ich za to do więzienia, ale „potem się 
dogadali; to się nazywało Okrągły Stół, bo wszyscy razem 
usiedli przy okrągłym stole i bardzo długo rozmawiali, bo 
zupełnie nie wiedzieli, co zrobić. Sytuacja była wyjątkowo 
trudna, dużo trudniejsza, niż kłótnia z twoim bratem o 
obrotowy fotel." 

Zu nie zna za bardzo tamtego świata i to w sumie dobrze, 
przynajmniej w opinii taty, bo nie wszystko nadaje się, żeby 
siedmiolatce opowiadać. Ale tata tamten świat pamięta 
świetnie, bo jak się zawalił, to był trochę starszy. I pamięta 
też dobrze, że to wcale nie był świat aż tak inny. Oczywiście, 


dorośli mieli swoje problemy i cały ten bałagan, ale tata i 
jego koledzy mieli swój własny świat, a z tego czarno¬ 
białego, telewizyjno-gazetowego brali tylko to, co chcieli i 
rozumieli, jak Zu bierze z opowieści o tym, że „kiedyś Polski 
nie było, a rządzili tu cesarz i caryca”. 

Podobnie na historię patrzą też najwyraźniej rówieśnicy taty, 
Michał Rzecznik i Przemek Surma, bo ich komiks, „88/89” 
prezentuje to samo podejście do wydarzeń, o których w tym 
roku dyskutuje się najwięcej i nikt z nikim nie może dojść do 
ładu przy stole żadnego kształtu. Bohaterem albumu jest 
Adam, a właściwie Adaś, bo tak wszyscy mówili na niego 25 
lat temu. Poznajemy tego jako ciekawego świata, 
dociekliwego i bystrego chłopca w wakacje '88. Przełom ma 
dopiero nadejść, a póki co jest wszystko „po staremu” - 
mięso na kartki, wykroje z Burdy i marzenia o klockach Lego 
z Peweksu. Adaś i jego koleżanki i koledzy żyją własnym 
życiem. Rzeczywistość dorosłych interesuje ich zwykle o 
tyle, o ile wchodzi w konflikt z ich światem. 

„88/89” to seria komiksowych impresji, krótkich epizodów, 
które układają się w dłuższą historię. Rzecznik opowiada o 
świecie dzieciarni z lat 80. podobnie jak w serii „Marzi” 
robiła to Marzena Sowa - pozornie w oderwaniu od historii 
okresu, skupiając się jedynie na małych bohaterach. Jednak 
dzieci patrzą, słuchają, pytają i myślą. W ten sposób w 
ciepłą, kameralną historię o życiu, osobistych przejściach, 
dramacie i radościach wplecione zostaje tło - wielka historia. 
Zwykli mali ludzie, ich nadzieje, lęki i oczekiwania 
konfrontowane są z wydarzeniami, dziś opisywanymi w 
podręcznikach, a także, poza samym tekstem, z wiedzą 
współczesnego czytelnika. Scenarzysta nie ocenia, nie 
poddaje żadnych tropów interpretacyjnych, nie ubarwia 
nawet i nie sentymentalizuje (jak wspomniana Sowa) 
wspomnień. Odtwarza je jak bajki z kliszy na rzutniku Ewa - 
kolorowe lecz nieruchome. Interpretację pozostawia 



czytelnikowi, zastrzegając sobie zresztą jej dowolność, co 
wyraźnie pokazuje w ostatnim rozdziale pomysłowym 
warsztatowo „zburzeniem czwartej ściany” i pojawieniem się 
w komiksie współczesnego Adama. 

Widać w tej historii, że Michał Rzecznik to autor wprawny, 
wyrobiony. Z trudnego tematu, w którym łatwo popaść w 
patos i tandetę robi doskonałą opowieść obyczajową dla 
osób w każdym wieku. Dla dorosłych - bo wielokrotnie 
puszcza oko do rówieśników głównego bohatera, ale i dla 
dzieci, które z zaciekawieniem dowiedzą się z tego albumu 
rzeczy, o których zwyczajnie nie wiedzą. „88/89” to ważna 
publikacja - otwiera drogę do rozmowy, prowokuje 
zadawanie pytań, rozwijanie tematu. Dla każdej Zu i 
każdego taty to doskonała okazja, żeby podyskutować o 
tym, co kiedyś było. 

Tym bardziej, że również pod względem oprawy ten komiks 
to majstersztyk. Jak piszą autorzy we wstępie, komiks od 
książki różni się tym, że ta druga to głównie tekst i czasem 
obrazki, a ten pierwszy to głównie obrazki i czasem tekst. 
Przemek Surma ze swoją pastelową, mocno wystylizowaną 
kreską sprawia, że „głównie obrazki” są niezwykle atrakcje. 
Spełniają zresztą nie tylko rolę ilustracyjną w stosunku do 
narracji - dopełniają ją, często dopowiadają to, czego w 
tekście nie ma, rozszerzają opowieść Adasia o nowe 
elementy. 

„88/89” to bardzo dobry, udany album. Pokazuje, że można 
o historii i sprawach trudnych mówić bez zadęcia i w sposób 
przystępny, jednocześnie unikając uproszczeń i 
infantylizacji. Pokazuje, że można traktować czytelnika 
poważnie i nie obrażać jego poczucia estetyki. A także, że 
można zrobić komiks dla wszystkich - dla starych i młodych, 
dla tych, co dziś klaszczą i co przeklinają, dla tych, co wtedy 
mieli wielkie długopisy i dla tych, co marzyli o klockach pod 
choinkę. 



Rzecznik i Surma przypominają nam, czytelnikom, fragment 
naszej własnej historii, ale nie przemówieniami, 
wystąpieniami i łopotem flag, lecz intymną, ciepłą 
opowieścią o dzieciństwie i o tym, że niezależnie od wielkiej 
historii, najważniejszymi jej bohaterami są zwykli ludzie. 
Tacy jak Adaś, jego dziadek. Tacy, jak ty i ja. 



Pierwszy polski komiks? 

Sierpień 2014 


Sensacyjne wydarzenia, elementy konfabulacji oraz 
wojaczka. Nie, to nie kolejny komiks o superbohaterach. 
Mowa o czymś, co śmiało możemy nazwać jednym z 
pierwszych polskich protokomiksów - o „Pamiętnikach” 
Paska z XIX-wiecznymi ilustracjami Jana Nepomucena 
Lewickiego. 

Gdyby przeciętnego czytelnika komiksów zapytać, od czego 
zaczęły się w Polsce kolorowe historyjki obrazkowe, bez 
wątpienia niejeden wymieni słynne historie Makuszyńskiego 
i Walentynowicza o mało bystrym koźle i rozbrykanej 
małpce. Znawca tematu, historyk i kronikarz komiksowy 
Adam Rusek mógłby się nie zgodzić, wskazując na istnienie 
wcześniejszych jeszcze protokomiksów. Nie jestem jednak 
pewien, czy nawet on odesłałby zainteresowanego 
prehistorią „kolorowych zeszytów” pasjonata do... Jana 
Chryzostoma Paska. 

Szlachcic ów, herbu Doliwa, żył w wieku XVII i - jak wiemy ze 
szkoły - poświęcał się w dużej mierze pamiętnikarstwu. 
Opisywał dekadę awanturniczego życia w szeregach armii i 
poza nią. Kilkukrotnie skazywany na banicję osiadł wreszcie 
na włościach. Spisane pod koniec życia dzieło to zabawne i 
mocno podkolorowane opowieści, panegiryki, satyry i 
paszkwile z czasów służby królom, wypraw wojskowych i 
żywota ziemiańskiego. „Pamiętniki” ukazały się już po 
śmierci samego Paska w 1836 r. nakładem hrabiego 
Raczyńskiego. O sile tej narracji może świadczyć fakt, że do 
paskowych opowieści odwoływali się najwięksi polscy 
twórcy: Sienkiewicz, Mickiewicz, Krasiński, a także Bryll, 
Harasimowicz czy Gombrowicz. 



Jaki jednak związek z komiksem ma Jan Chryzostom i jego 
wiekopomne dzieło? Do pewnego stopnia możemy dopatrzyć 
się zbieżności w tematyce - w końcu sensacyjne wydarzenia, 
wojaczka, liczne elementy konfabulacji, a nieraz i 
fantastyczność, oraz humorystyczny charakter utworu to 
atrybuty wielu współczesnych seriali obrazkowych i powieści 
graficznych. Nie bez powodu jednak przywołałem na 
początku polskich pionierów, czyli Makuszyńskiego i 
Walentynowicza. Podobną bowiem, przynajmniej formalnie, 
rzecz wykonał o wiele wcześniej Jan Nepomucen Lewicki. 

Lewicki był słynnym polskim ilustratorem, m.in. 
kierownikiem artystycznym słynnego „Tygodnika 
Ilustrowanego” w latach 1860-1865. Zmarł od ran 
odniesionych w czasie powstania styczniowego, w którym 
pełnił funkcję kartografa. Wcześniej jednak zdążył 
opublikować na obczyźnie „Stroje ludu polskiego”, „Album 
polonais” czy „Album de costumes polonais anciens et 
modernes”. Jednak największe uznanie współczesnej i 
potomnej krytyki przyniosło mu zilustrowanie „Pamiętników” 
Paska, nad którym pracował w latach 1850-1853. 

Trudno dzisiaj jednoznacznie zakwalifikować to dzieło. 
Konstrukcją, stanowiącą połączenie tekstu oryginalnego i 
rozmaitych ilustracji, przypominają najbardziej dzieło 
wspomnianych właśnie Makuszyńskiego i Walentynowicza, 
różnią się jednak znacznie od uporządkowanej, przejrzystej 
narracyjnie i graficznie kompozycji tamtych albumów. 
Lewicki wykonał ilustracje w dużym formacie folio, 
porównywalnym z rozmiarami dzisiejszych dzienników. Na 
planszach umieszczał ilustracje rozmaitej wielkości, w różnej 
ilości, odnoszące się do cytowanego pod nimi fragmentu 
Paskowej prozy. Pod tym względem kompozycja plansz tego 
dzieła jako żywo przypomina współczesne komiksy z ich 
dynamicznym kadrowaniem, skokami narracyjnymi i 
artystyczną ilustracją. 



Lewicki sięgając do niezwykłego tekstu źródłowego także 
stworzył dzieło wybitne - mimo dużego formatu ilustracje 
wydają się często zbyt gęste dla odbiorcy, wręcz domagają 
się jeszcze więcej przestrzeni. Miedziorytów tych nie da się 
zwyczajnie oglądać, słowo „studiować” bardziej oddawałoby 
ducha obcowania z utworem. Współczesnym czytelnikom 
powieści graficznych z pewnością muszą skojarzyć się 
chociażby z twórczością Maxa Ernsta, są jednak o wiele 
gęściejsze, bardziej szczegółowe, pełne zaskakujących 
detali. W sposób niezwykły przedstawiają sytuacje, 
wydarzenia i historie opisane przez awanturniczego 
pamiętnikarza, nadając im całkiem nowy wymiar. 

W tym roku wydawnictwo Grafjka wypuściło reprint tego 
niezwykłego dzieła, które przygotowali Iwona Knechta i 
Andrzej Famielec. Czytelnik dostaje do rąk książkę 
niezwykłą także pod względem edytorskim: jest to komplet 
osiemnastu wielkoformatowych kart pięknie 

wydrukowanych na sztywnych, kredowych planszach, dzięki 
czemu wszelkie detale niezwykłych grafik Lewickiego 
zostały pieczołowicie odtworzone. Plansze stanowią 
samodzielny zbiór, umieszczony w teczce z ilustrowaną 
okładką. Jest to rozwiązanie ciekawe z dwóch względów: 
pierwszym jest rozmiar - lektura utworu tego formatu z 
pewnością nastręczałaby sporo trudności. Dzięki możliwości 
obcowania z pojedynczymi kartami można je swobodnie 
studiować. Drugą kwestią jest prozaiczna radość 
kolekcjonera - każdą z plansz można swobodnie powiesić na 
ścianie jako niezwykłą ilustrację. 

Być może nazywanie „Pamiętników” Paska i Lewickiego 
„pierwszym polskim komiksem” można uznać za pewne 
nadużycie, chociażby semantyczne, niewątpliwie jednak to 
dzieło ma z sekwencyjną narracją obrazkową wiele 
wspólnego - pełna przygód, sensacyjna fabuła po 
mistrzowsku przeniesiona w formie obrazów to coś, co jest 



czytelnikom bliskie i znane. I chociaż nie detronizuje może 
„Hogan's Alley”, niewątpliwie warto, aby nie tylko czytelnicy 
komiksów w Polsce mieli okazję się z tym reprintem 
zapoznać. Po pierwsze dlatego, że to klasyka literatury 
polskiej, która podana właśnie w tej formie, a nie w formie 
przymusowej szkolnej lektury, ujawnia swe najlepsze cechy. 
Po drugie z tego powodu, że Lewicki pokazał na tych 
planszach naprawdę niezwykły kunszt, a rzemiosło 
miedziorytnicze podniósł do rangi sztuki, tworząc 
niesamowite, pełne przepychu i rozmachu grafiki. Po trzecie 
zaś dlatego, że jest to naprawdę świetny reprint i możliwość 
obcowania z nim to prawdziwa przyjemność i radość. 

Jeżeli więc macie ochotę na dzieło wysmakowane od strony 
artystycznej, porywające od strony narracyjnej i 
najzwyczajniej w świecie będące przyjemnym w obcowaniu 
przedmiotem - sięgnijcie po „Pamiętniki” niezwłocznie. 



Komiks, który odkrywa bohatera 

Styczeń 2015 


Komiks od dawna wykorzystywany był w Polsce jako nośne i 
atrakcyjne medium, które mogło przekazywać treści 
poważniejsze - edukacyjne, informacyjne, czy dawniej - 
propagandowe. W czasach minionych dzielny milicjant 
dawał dobry przykład, zaś uczłowieczony szympans bawiąc 
uczył. W nurt ten wpisywały się także komiksy historyczne - 
począwszy od słynnej, wielojęzycznej serii o polskich 
legendach. Komiksy o tematyce historycznej stały się w 
ostatnich latach szczególnie popularne - zyskały nawet 
własny festiwal, odbywający się dorocznie w stolicy. 

Trzeba jednak przyznać otwarcie, że rosnąca popularność 
komiksowego spojrzenia na dzieje dawniejsze i mniej dawne 
niekoniecznie idzie w parze z jakością. Często, niestety, 
szczególnie w przypadku komiksów lokalnych, 
poświęconych małych społecznościom, ich realizację 
porucza się amatorom lub ludziom być może obeznanym z 
tematem, jednak niekoniecznie operującym zręcznie 
językiem komiksów. Podobnie rzecz ma się w przypadku 
konkursów, gdzie często nagradzane są dzieła, owszem, 
ujmujące, lecz formalnie zrealizowane bardzo źle. 

Niestety, równie często zdarza się, że prawda historyczna 
ustępuje miejsca propagandzie, zaś fakty nieco bledną i 
stają się mniej ważne niż osiągnięcie założonego celu. 
Przyznam więc szczerze - do polskiego komiksu 
historycznego podchodzę z pewną rezerwą, chociaż sam 
miałem okazję na własnej skórze przekonać się, że jest to 
wyjątkowo trudny kawałek chleba. Z tym większym 
zaciekawieniem przeczytałem informację, że wydawnictwo 
Alter, m.in. pod patronatem IPN, postanowiło wydać po 
polsku stworzony przez Włochów komiks o Janie Karskim. 


Jan „Karski” Kozielewski, weteran kampanii wrześniowej, 
który uciekł następnie z niewoli radzieckiej, żołnierz 
polskiego państwa podziemnego, emisariusz i kurier 
najbardziej znany jest z przekazania na Zachód 
wstrząsającego raportu o Holokauście, który widział na 
własne oczy. W zleconych przez dowódców AK misjach 
infiltrował getto warszawskie, a następnie obóz przejściowy 
w Izbicy Lubelskiej. Swoje obserwacje spisał wraz z bratem 
Marianem i w formie raportu przekazał rządowi na 
uchodźstwie. Relację z okrucieństw, których był świadkiem, 
zdawał m.in. w 1942 r. przed brytyjskimi politykami a w 
1943 r. przed prezydentem USA Franklinem Delano 
Rooseveltem. 

Jako naród mamy pewną tendencję do gloryfikowania swoich 
bohaterów, a kimś takim bez wątpienia był Jan Kozielewski. 
Włoskiemu scenarzyście Marco Rizzo udało się, dzięki 
beznamiętnemu spojrzeniu na bohatera, zachować dystans, 
który, paradoksalnie, dobrze zrobił historii. Zamiast 
gloryfikować Karskiego czy popaść w tani sentymentalizm, 
co niestety zdarzało się innym autorom komiksów o 
postaciach historycznych, spojrzał na niego trzeźwo i 
rzeczowo, prezentując fakty. Jednocześnie pozwolił sobie na 
pewną dowolność, pokazując Karskiego w tej 
fabularyzowanej biografii jako człowieka z krwi i kości - 
podchorążego, żołnierza, mężczyznę i świadka zagłady 
Żydów. Rizzo, zmuszony do kompromisu między bogatym 
materiałem faktograficznym a możliwościami 
zaprezentowania niezwykłej historii na kartach komiksu, 
poradził sobie z tym zadaniem całkiem nieźle. Być może 
dzięki dystansowi do samej opowieści, potrafił przykroić ją 
tak, aby prezentując najważniejsze wydarzenia uchwycić 
ducha historii, kwintesencję i niezwykłość misji Karskiego, 
to, co w jego dokonaniach było najważniejsze. Pozwalając 
sobie na pewne uproszczenia i zmiany, które nie naruszyły 



prawdziwości opowieści, stworzył sprawną narrację, którą 
śledzić można niczym sensacyjną powieść wojenną. 

W ten sposób powstał album, który w udany sposób łączy 
pozornie trudne do pogodzenia cele - przekazuje ważne i 
niezwykle ciekawe fakty, zachowując przy tym atrakcyjną 
formę. Dodam, że atrakcyjną nie tylko w warstwie literackiej, 
lecz również graficznej. Pod względem realizatorskim 
bowiem komiks również prezentuje się bardzo dobrze. Włosi 
ze swoim fumetti plasują się w czołówce światowych 
twórców, a ludzie tacy jak Don Rosa czy Elisabetta Gnone 
tworzyli standardy i wyznaczali nowe trendy. Lelio 
Bonaccorso wpisuje się w charakterystyczną dla twórców z 
Półwyspu Apenińskiego stylistykę, a jego lekka, 
energetyczna kreska, ciążąca momentami ku karykaturze, 
jest wyrazista i świetnie ilustruje treść. Rysownik unika 
fajerwerków czy formalnych eksperymentów, stawiając na 
jasność przekazu i jego wyrazistość. Pod tym względem 
budzi pewnie skojarzenia z Jordi Benetem, znanym u nas 
chociażby z rewelacyjnej serii „Torpedo” czy z przejmującymi 
„Małymi zaćmieniami” Fane'a i Terrasona. Nastrój ilustracji 
umiejętnie budowany jest przy pomocy stonowanej, 
wysmakowanej palety kolorystycznej, będącej dziełem aż 
trójki artystów. 

Polskie wydanie przygotowane zostało z dbałością o 
szczegóły - twarda oprawa przyjemnie leży w dłoni, zaś 
gruby, gładki papier pozwolił na dobre odwzorowanie barw. 
Niestety, zdarzają się w nim błędy, takie jak literówki czy źle 
przygotowana, rozpikselowana strona. 

Nasze rodzime wydanie zostało dodatkowo opatrzone 
komentarzem historyka, doktora Korkucia, tłumaczącym 
pewnie uproszczenia w fabule i korygującym niektóre 
nieścisłości (ma to miejsce także w przypisach). Komuś, kto 
komiksem zajmuje się na co dzień, większość tych uwag 
może wydać się oczywistością, jednak mogą być one 



przydatne osobom sięgającym po to medium rzadziej. 
Podobnie sprawa ma się z odbiorcami, którzy historię 
przedstawianego okresu znają jedynie w wąskim zakresie 
nauczanym w szkołach. Podobną funkcję pełni posłowie 
napisane przez scenarzystę, w którym tłumaczy on powody 
zmian, kompromisów i skrótów, jakich dokonali twórcy. 
Autorzy i wydawca w ten sposób unikają często 
popełnianego błędu - przedstawiania historii i wydarzeń w 
wersji uproszczonej, którą mniej wyrobiony czytelnik 
akceptuje jako całość prawdy. 

„Jan Karski. Człowiek, który odkrył Holokaust” to doskonała 
lektura na początek. Mimo przerażającej i ciężkiej tematyki, 
dzięki formie albumu komiksowego, pozycja ta może dotrzeć 
do potencjalnie niezainteresowanego odbiorcy. Może też, co 
najważniejsze, zainteresować i zainspirować go do dalszych 
lektur i poszukiwań na własną rękę innych faktów z życia 
niezwykłego człowieka, jakim był Kozielewski. To ważny i 
ciekawy komiks, który, mimo mankamentów, wśród masy 
historycznych opowieści obrazkowych zdecydowanie 
zasługuje na uwagę. 



Przypadki pana Janka 

Maj 2015 


Jan Mazur wpisuje się świetnie w absurdalne określenie 
„nnłody twórca". Przykleja się je do każdego autora 
komiksów w Polsce, który nie jest Bogusławem Polchem, 
Grzegorzem Rosińskim czy Tadeuszem Baranowskim. Biorąc 
jednak pod uwagę ludzi tworzących w okresie tzw. wielkiej 
smuty, a potem twórców związanych z „Produktem", takich 
jak jego spiritus movens Michał Śledziński czy nazywany 
„młodszym bratem Śledzia" Karol Kalinowski - jest twórcą 
młodym. Roboczo można go zaliczyć do fali „postprodukcji", 
czyli ludzi wychowanych na rzeczonym magazynie; fali, 
która dała polskiemu komiksowi takie tuzy jak Marcin 
Podolec. 

Mazur zaczynał od publikacji komiksów w sieci, aby w 
połowie ubiegłej dekady związać się z grupą netKolektyw - 
ekipą cyfrowych twórców, którzy postanowili pokazać 
środowisku komiksowemu oblicze nowych młodych 
gniewnych. Od trzeciego numeru wydawanego przez grupę 
magazynu „Kolektyw" pełnił on funkcję redaktora (wraz z 
Robertem Sienickim i niżej podpisanym) i odpowiadał za 
selekcję materiału. I chociaż „Kolektyw" trudno z 
perspektywy lat uznać za nową jakość, to jednak pozwolił on 
zadebiutować drukiem całkiem sporej grupie scenarzystów i 
rysowników. 

Właśnie na łamach tego magazynu stawiał Mazur pierwsze 
kroki jako scenarzysta, pisząc krótkie komiksy dla 
związanych z grupą twórców. Bezpośrednio z kart periodyku 
do własnego albumu przeskoczył wymyślony przez Igora 
Wolskiego humorystyczny bohater fantasy Rycerz Janek, 
którego albumowe przygody pióra Mazura i Sienickiego, 
zilustrowane przez Wolskiego, ukazały się w 2008 r. W 


kolejnych latach ten sam duet scenarzystów powołał do 
życia „Drużynę AK” - groteskową opowieść o grupie karłów. 

Po drodze niejako Mazur pisał scenariusze do antologii dla 
dzieci „Jazda”, a także do zbioru „Hurra”, gdzie po raz 
pierwszy sam zajął się stworzeniem oprawy graficznej. W 
2012 r., po zakończeniu publikacji „Kolektywu”, Mazur i 
Sienicki powołali do życia antologię „Profanum”, którą z 
powodzeniem redagują do dziś. Sam Jan poszedł za ciosem i 
wzorem reszty ekipy z netKolektywu, który uległ 
naturalnemu rozpadowi, zaczął celować raczej w albumy. W 
ten sposób powstał obrazoburczy „Milito pro Christo”, 
zilustrowany przez Jacka Kuziemskiego. Brawurowy, 
prześmiewczy album rozgrywał polskie kompleksy, 
prezentując Karola Wojtyłę przedzierzgniętego w 
superherosa dowodzącego paramilitarnymi bojówkami. 
Chociaż komiks przeszedł właściwie bez echa, co może 
dziwić w kraju nad Wisłą z jego manią na temat papieża, 
zdobył uznanie w oczach środowiska jako dojrzałe i 
wymowne dzieło kontestujące wszechobecny, bezkrytyczny 
i dramatycznie nudny kult świętości. 

W tym roku Mazur (mała dygresja: zdaje się, że nazwisko to 
jest niezwykle popularne wśród ludzi związanych z polskim 
komiksem - sam z pamięci przywołuję co najmniej czterech 
Mazurów, którzy się w środowisku liczą) postanowił 
zrealizować marzenie, które przyświeca wielu twórcom, i 
wydać autorski album. Udało się - na tegorocznych 
Warszawskich Targach Książki miał premierę wydany przez 
timof comics album „Przypadek pana Marka”. 

Pod względem formy album przypomina prace wielokrotnie 
nagradzanego Jacka Świdzińskiego, który z maksymalnie 
uproszczonej oprawy graficznej uczynił sztukę dla sztuki i 
swoje komiksowe opowieści rozgrywa z powodzeniem nie 
tylko w warstwie narracyjnej, lecz także bawiąc się, a 
czasem wręcz trollując czytelnika rysunkami. Mazurowi do 



tego poziomu jeszcze daleko - na razie umowną i mocno 
wystylizowaną oprawę traktuje jedynie jako środek 
stylistyczny, sposób na opowiedzenie historii, która w jego 
premierowym autorskim albumie gra pierwsze skrzypce. 

Sama historia jest niestety gorzka i w ostatecznym 
rozrachunku smutna (możemy też założyć, że jest to rodzaj 
śmiechu przez łzy, złośliwy chichot losu). Nieprzypadkowo 
chyba jej bohaterem jest pan Marek, everyman, istota bez 
charakteru, bez kręgosłupa, nieasertywne pomiotło, które 
pozwala sobą dowolnie kierować. Areną dramatu są wybory 
do rady wspólnoty osiedlowej. Główny bohater staje się 
narzędziem w rękach cynicznych manipulatorów, 
walczących o władzę tylko po to, aby ostatecznie dogadać 
się za plecami wszystkich. Z tytułowego pana Marka zaś 
robią kozła ofiarnego. 

Mazur jest bystrym obserwatorem, zresztą gdyby nie potrafił 
błyskotliwie komentować otaczającej go współczesności, nie 
stałby się bohaterem mema, na którym z wielkim kubłem 
popcornu obserwuje tłum zgromadzony na Krakowskim 
Przedmieściu. Podobnie jak w „Rycerzu Janku” rozgrywał 
wątki dotyczące społeczeństwa i władzy, jak w „Drużynie 
AK” naśmiewał się z mechanizmów działania grupy, a w 
historiach publikownych na łamach „Hurra” gorzko 
komentował rozpad relacji w związkach, tak w „Przypadku...” 
ponownie bierze na warsztat relację między statystycznym 
obywatelem a przedstawicielami władzy. Oczywiste jest, kto 
jest w tym układzie cyniczną mendą, a kto głupią ofiarą 
wykorzystywaną na własne życzenie. Patrząc pod tym 
kątem. Mazur nie oszczędza nikogo - ani pretendentom do 
koryta, ani tym bardziej bezwolnym, próbującym za wszelką 
cenę utrzymać status quo przeciętniakom, którzy 
najchętniej w nic by się nie mieszali, ale nie mają dość siły, 
aby chociaż przeciwstawić się bezdusznemu pomiataniu. 



Po dekadzie obecności na komiksowej scenie Jan Mazur 
wyrasta powoli na liczącego się, wartego uwagi twórcę. Nie 
bez powodu w 2013 r. odebrał wraz z ilustratorką Linką Odyą 
grand prix na Międzynarodowym Festiwalu Komiksu i Gier. 
Pozornie cały czas porusza się w swobodnym sztafażu 
komedii, jednak pod płaszczykiem krotochwilnych, 
slapstickowych żartów wygrywa poważniejsze, bardziej 
bolesne tony; gorzkie tym bardziej, że uniwersalne. 

W samym sercu kampanii prezydenckiej, gdy Markowie 
wszelkich stanów i wszelkich pozycji pozwalają sobą 
pomiatać zarówno ustępującym prezesom wspólnoty, jak i 
nowym rezydentom w ciemnych okularach, jest to album 
niezwykle aktualny. Dzięki swej ascetycznej formie komiks 
staje się łatwiejszy do przyswojenia dla odbiorcy nieobytego 
z tym medium. Mazur sięga tu po środki podobne tym, które 
na co dzień z powodzeniem wykorzystują Raczkowski czy 
Jan Koza - pod pozornie nieudolną oprawą kryją się 
wystudiowane, trafne analizy. 

Jan Mazur ze swoim autorskim debiutem czekał dekadę. Była 
to, jak sądzę, dekada ciężkiej pracy oraz uważnego 
obserwowania otaczającego świata i pracy nad ostrzem 
satyry. „Przypadek pana Marka”, który na pierwszy rzut oka 
zdaje się być zwykłą, w dodatku słabo narysowaną i 
przekombinowaną opowieścią obyczajową, okazuje się 
przykrym i celnym portretem Polski i Polaków Anno Domini 
2015. Jan Mazur zaś zdaje się wyraźnie pokazywać, że nie 
powiedział jeszcze ostatniego słowa. 



Siła sióstr? 

Kwiecień 2016 


Wydawnictwo Egmont Polska przeciętnemu odbiorcy kojarzy 
się z wydawcą dziecięcym. W końcu to oni od wielu, wielu lat 
wydają w Polsce komiksy Disneya - „Kaczora Donalda” i 
powiązane z nim tytuły. Obecnie wychodzi w ofercie 
wydawcy także wiele rzeczy dla nastolatków i dorosłych, 
m.in. bogata oferta amerykańskich gigantów Marvel i DC, na 
którą jest teraz duży popyt ze względu na wysyp ekranizacji 
komiksów superbohaterskich. W roku 2007 Egmont podjął 
ciekawą i chwalebną, chociaż zakończoną porażką, próbę 
wejścia na rynek skierowany do czytelnika przejściowego - 
starszych dzieci i młodszych nastolatków. Target ten, 
określany z angielska mianem „tween” (od słów teen i 
between), to potężna grupa nabywcza, podatna na reklamę, 
silna kapitałowo i chłonna konsumpcyjnie. Na całym świecie 
tworzy się pod nią całe gamy powiązanych produktów, 
wyprowadzających tweensy z dzieciństwa i 
wprowadzających w dorosły świat wydawania pieniędzy. 

Na polskim rynku komiksowym grupa ta jest praktycznie 
niezagospodarowana. Dzieciaki porzucają Donalda na rzecz 
gier komputerowych, internetu i bardziej interaktywnych 
alternatyw. Być może dlatego serie wydawnicze „Klub 
Dziewczyn” i „Klub Urwisów” poniosły spektakularną 
porażkę, chociaż jedną z zaproponowanych serii była „Lou!” 
Juliena Neela - absolutnie rewelacyjna opowieść o 
dziewczynce, która dorasta, przeżywając najdziwniejsze i 
najśmieszniejsze przygody. O tym, jakim uznaniem cieszyła 
się seria na rodzimym rynku, może świadczyć fakt, że 
zaadaptowano ją na 26-odcinkowy serial animowany, 
wyświetlany także nad Wisłą. Komiks jednak nie sprzedał się 
i po piątym tomie zakończono polską edycję. A szkoda. 


Minęło kilka lat, dorosła kolejna grupa potencjalnych 
odbiorców i Egmont rzucił na rynek kolejną serię. Decydenci 
postanowili sprawdzić, czy tweensy w Polsce dorosły do 
komiksów. „Lou!” opowiadała o dziewczynce, która z dziecka 
staje się nastolatką i mierzy się z całym - dość zwariowanym 
- światem, obejmującym matkę pisarkę, nałogową graczkę, 
sąsiada w kamizelce z baraniej skóry i niemotę będącego 
obiektem westchnień. W tle było jednak dużo więcej - 
ojciec, którego Lou nigdy nie poznała, toksyczna babcia, 
pojawienie się małego braciszka. „Sisters” pozornie są 
bardzo podobne. Głównymi bohaterkami są tutaj nastoletnia 
Wendy i młodsza o kilka lat Marinę (przy okazji widać, że 
twórcy cenią klasykę rynku frankofońskiego). Przeżywają 
one podobne, humorystyczne przygody, zwykle związane z 
ich wzajemnymi relacjami. Dobrze obrazuje to okładka 
pierwszego tomu, na której dziewczęta ściskają się, podczas 
gdy ich cienie walczą ze sobą. 

Pomysłodawcą serii jest William Maury, pochodzący z 
Pirenejów kolorysta i autor okładek. Mniej więcej dziesięć lat 
temu opublikował w internecie kilka komiksów o swoich 
dwóch córkach, protoplastkach Wendy i Marinę. Dostrzegło 
go wydawnictwo Bamboo, którego kierownictwo przydzieliło 
mu do współpracy Christophe'a Cazenove'a. Ten 
Prowansalczyk ma na koncie prawie czterdzieści cykli 
humorystycznych. Ich połączone siły zaowocowały 
sukcesem - powstała seria „Sisters” bardzo wysoko oceniona 
na rynku frankofońskim. 


W żadnym wypadku nie chciałbym powiedzieć, że tej serii 
coś brakuje. Trzy wydane dotąd tomy to świetna zabawa, 
pełna ciepłego, przystępnego dla wszystkich humoru. 
William rysuje lekką, prostą kreską, przywodzącą na myśl 
nie tylko klasyki rynku frankofońskiego, ale także 
odwołującą się chociażby do słynnego „Calvina i Hobbesa”. 



Pierwsza lektura dała mi pewność, że nowa propozycja 
Egmontu to dobry, rzemieślniczy produkt, przygotowany na 
naprawdę wysokim poziomie. Należy też docenić rodzime 
wydanie - dobry papier, świetna reprodukcja kolorów. 
Również tłumaczenie jest bardzo dobre. Dokonano pewnych 
adaptacji pod kątem lokalnej kultury, ale Mosiewicz nie 
pozwoliła sobie na zbędne więrzbiętyzmy. 

Testowaliśmy „Sisters” wspólnie. Ja, czwartą już dekadę 
czytający komiksy, oraz niespełna dziewięcioletnia Zuza, 
która też nie jest nowicjuszką (ma nawet na koncie trzy 
zeszyty własnej serii „Przygody pieska i pandy”). W jej 
ocenie było to doświadczenie jednoznacznie pozytywne. 
Zuza przede wszystkich potrafiła zidentyfikować się z 
bohaterkami, ich sytuacją i kłopotami (w końcu sama jest 
starszą siostrą). A gdy jeszcze bohaterka ma taką samą 
lampkę, maskotkę i kłopoty jak ty, to po prostu musisz ją 
polubić. 

Ojciec Zuzy miał nieco większy problem z zachwyceniem się 
„Sistersami”. Nie zrozumcie mnie źle, to świetna robota, 
ale... Kiedy przeglądam tomiki „Lou!”, wydrukowane w 
skandalicznym formacie, zaczytane i mocno spracowane, 
dostrzegam, czego brakuje mi u sióstr. Bohaterka Juliena 
Neela dorastała z zeszytu na zeszyt, jej świat to nie tylko 
gagi i zgrzytanie zębów nad brukselką babci, lecz też 
poważniejsze problemy - nieznany ojciec, nieprzystosowana 
matka, relacje z rówieśnikami i odkrywanie własnego 
miejsca na świecie, który się zmienia. Wendy i Marinę nie 
mają takiego zaplecza. Dziewczynki są jedynie bohaterami 
jednostronicowych gagów, które są de facto gazetowymi 
paskami, rozciągniętymi na całą stronę. Kilka powracających 
motywów, jak chłopak Wendy czy domek w lesie, to za mało, 
żeby stworzyć tło dla historii. Brak też całkowicie 
jakiegokolwiek rozwoju postaci. Między pierwszym a trzecim 
tomem bohaterki nie zmieniają się ani trochę, żadne 



wcześniejsze przygody nie zostawiają nawet śladu na ich 
zachowaniu czy psychice. Najwyraźniej Cazenove, autor 
czterdziestu serii, po prostu nie jest zainteresowany 
dialogiem z czytelnikami. Produkuje seryjnie żarty, które są 
bardzo urocze, życiowe i w ogóle świetne, ale brak w nich 
refleksji wykraczającej ponad proste, wygłoszone przez Zuzę 
„O, my mamy tak samo”. 

Pod tym względem tęsknię za komiksem Neela. Pierwsze 
tomy narysowane były nieporadnie i także były zbiorem 
pojedynczych, całostronicowych gagów. Jednak wraz z 
rozwojem akcji Julien pokazał pazur i zaprezentował 
czytelnikom coś więcej, niż tylko dowcipy z życia dwóch 
niecodziennych dziewcząt (bo matkę Lou trudno było uznać 
za dorosłą nawet przy dobrych chęciach). Podświadomie 
założyłem, że w „Sisters” mogę liczyć na coś podobnego i 
rozczarowałem się. Jednak, cóż, jest to rozczarowanie 
czytelnika dorosłego, wymagającego i posiadającego 
sprecyzowane oczekiwana względem produktu 
skierowanego dla innego odbiorcy. „Sisters” to świetna, 
bezpretensjonalna seria dla dzieci, pełna ciepła, humoru i 
niepozbawiona pewnej dozy nienachalnej dydaktyki, 
przemyconej między żartami. Bardzo dobrze przygotowana, 
pięknie zilustrowana i świetnie wydana. Komiks zarówno dla 
dziewcząt, jak i dla chłopców. Komiks, który również rodzice 
mogą czytać z przyjemnością, bez wszechobecnych żartów o 
pierdzeniu serwowanych przez telewizję. 

Przygody Wendy i Marinę to rzecz ciekawa i ważna. Możliwe, 
że zainteresuje tweensy, które w starszej z sióstr odnajdą 
swoje rozterki. Może przetrwa na rynku, który jest teraz 
zupełnie inny niż jeszcze pięć lat temu. Ja jednak chciałbym 
poprosić panów Kołodziejczaka i Szrejtera: wydajcie wreszcie 
„Kryształowy wiek”! Chcę się w końcu dowiedzieć, co stało 
się z Laserowym Ninją, baranią kamizelką Ryśka i jak kot 
zniósł nowe dziecko w domu. 



Same oldschool funky shit 

Grudzień 2012 


Krzysiek Sokołowski, postać tyleż błyskotliwa, co uporczywa 
w swoim marudzeniu, wezwał mnie do tablicy blogową 
archeologią, odgrzebując moją krótką i pełną żalu notkę o 
Funkym Kovalu. 

Chciałem mu z miejsca na facebooku odpowiedzieć, ale po 
stosunkowo krótkim namyśle postanowiłem rzecz rozwinąć. 
Od rzeczonego wpisu minęło kilka lat, zaś od wydania i 
mojej pierwszej lektury rzeczonego komiksu czasu upłynęło 
o tyle więcej. Był to czas, w którym wydarzyło się sporo 
rzeczy, rzutujących na mój owego dzieła ogląd. 

Przede wszystkim miałem okazję poznać część spółki 
autorskiej, odpowiedzialnej za powołanie do życia jednego z 
nadal, cóż - to prawda - najbarwniejszych i 
najpopularniejszych w pewnej grupie wiekowej i 
tematycznej bohaterów polskiej fantastyki. Macieja 
Parowskiego poznałem i miałem okazję kilkukrotnie z nim 
dłużej porozmawiać, co sprawiło, że moje poglądy na jego 
prace zostały skażone problematycznym umownym 
„kolesiostwem” - trudniej jest otwarcie powiedzieć coś 
krytycznego o osobie, którą się z gruntu lubi, mimo, że w 
wielu kwestiach się nie zgadzamy. Czemu zresztą dawaliśmy 
wyraz chociażby w dość mocnej dyskusji o Peteckim w 
czasie Dni Fantastyki we Wrocławiu w mijającym roku, którą 
nieco bezrefleksyjnie sprowokowałem. Stało się też jednak 
tak, że miałem okazję z pierwszej ręki usłyszeć o tworzeniu 
serii „Funky Koval" rzeczy, których wcześniej nie 
wiedziałem. Część z nich rzuca na sprawę dobre światło. 


część zaś tylko pogrąża pewne podniesione przeze mnie 
kwestie. 

Bogusława Polcha miałem okazję poznać osobiście, gdyż 
wcześniej jedynie widziałem go w kolejce do kasy w 
lokalnym markecie. Nie udało mi się niestety poznać Jacka 
Rodka. 

Drugą sprawą, która wydarzyła się od 2009 roku było 
wyjście czwartego tomu FK i jestem pełen wątpliwości, czy 
chcę się nad tym faktem pochylać. 

Trzecią natomiast - moje komiks-fu, mam nadzieję, rozwinęło 
się nieco. Pora więc powiedzieć „sprawdzam” samemu sobie 
sprzed siedmiu lat. Gdy ma się lat 38 nie jest to czas aż tak 
długi i aż tak znaczący, jakby się wydawało; a może jednak? 

W pierwotnym wpisie stwierdziłem, że się Funky zestarzał. 
Jest w tym prawda, lecz teraz obwarowałbym ją dodatkowym 
warunkiem. „Funky Koval” jako komiks, jako sposób 
prowadzenia opowieści, jako narracja sekwencyjna bez 
wątpienia odczuł upływ czasu. Jasne jest, że zmieniają się 
sposoby, trendy i warunki wejściowe pisania dla danych 
mediów i w danych gatunkach. Inaczej się robiło filmy 
sensacyjne w czasach pierwszego „Rambo”, inaczej zupełnie 
wyglądał fantastyczny sztafaż pierwszego „Terminatora” i 
oczywiście inaczej, ze względu na przemiany społeczne i 
zmiany mentalności oraz pojawienie się nowego pokolenia 
twórców wygląda „Gra Endera”. I chociaż popularność takich 
jadących bez ukrywania tego na nostalgii produkcji jak 
„Stranger things” czy (żeby jednak zahaczyć o komiks) 
„Paper girls” jest ogromna, to jednak jest to już format 
przetworzony. W mniejszym lub większym stopniu 
wyglądający tak, jak komiksy Granta Morrisona 
skonsumowany, przerzuty i (w przypadku Granta) 
wyrzygany. Zestawianie więc współczesnego „retro”, 
własnego przefiltrowanego przez dekady mgliście 



zapamiętanego zachwytu i faktycznego artefaktu, 
kovalowego Real McCoy dowodzi tylko jednego - lubiliśmy 
szalonego pilota, gdyśmy go czytali na bieżąco. Obecnie 
lubimy już, stado Mamoni, rzeczy inne. Obecnie, aby 
odczytywać „Kovala'' potrzebujemy nieco więcej wytrychów i 
nieco więcej biegłości w sztuce posługiwania się nimi, niż 
jedynie zachwyt cyckiem, oszołomienie monetą narysowaną 
na A3 czy ukradkowym chichotem z Jerzego Urbana. 

Pierwszemu albumowi postawiłem zarzut rwącej się, 
poszatkowanej fabuły. Było to podyktowane cyklem 
wydawniczym i warunkami. Powstawały te opowieści jako 
samodzielne epizody, odgórnie wepchnięte w ramy kilku 
stron i mające wymuszony zwarty, domknięty kształt. O ile 
dla komiksu prasowego formuła taka nie jest w żadnym 
wypadku obca ani zła, o tyle tutaj nie zawsze grała. Dobrymi 
przykładami są przygody, drukowanego także w NF, 
Ratmana. Niewiadomski (i czasem Janusz) na jednej, 
całostronicowej planszy, świetnie dawali sobie radę z 
opowieścią. Niewiadomski zresztą udowodnił, że Ratman 
potrafi rozwinąć skrzydła w tej formule - przywołam 
chociażby jedynie dłuższy album „Terror na wizji”. Autorom 
Kovala z grubsza świetnie szło konstruowanie krótkich, 
sensacyjnych fabuł, oparty o dobre, sprawdzone i - wtedy - 
modne i obowiązujące wzorce. Była przysłowiowa krew i 
sperma (chociaż może nie strumieniami), była fantastyczna 
futurologia, olśniewająca kreska Polcha, która do dzisiaj się 
świetnie trzyma. Chyba, że czasem jednak objętość i dusiła i 
wymuszała skróty zbyt długie, ekspozycję zbyt pretekstową. 
Ponieważ w dodatku postawili na formułę zamkniętych 
całości (w odróżnieniu np. od podobnie sensacyjnego 
komiksy „Terry i piraci”, gdzie w paskach ukazywały się po 
prostu kolejne kadry, a nie małe całostki) w efekcie pierwszy 
zbiorczy album jest tym, czym jest. Zbiorem opowiadań 
doprawionym mikropowieścią. Są to rzeczy niezłe, ale jako 
album komiksowy - nie do końca grają. W każdym razie te 



początkowe epizody. Oczywiście wyprawa na DB-4 nadal 
zamiata pod dywan to, co się działo w komiksie 
fantastycznym w tamtym okresie. Dlatego pozwoliłem sobie 
wzmiankę o niej umieścić na polskiej Wikipedii. 

Podtrzymuję zarzut, postawiony w oryginalnym poście. 
Historia się rwie, a to nie jest dobrze dla albumu. 
Rozwiązania fabularne są nieprzemyślane - wyobraźcie 
sobie windę czasową. Wyobraźcie sobie jakie to niesie za 
sobą konsekwencje. Nawet nie wspominam o zabijaniu 
Hitlera. A tutaj? Jakaś niszowa sekta postanawia ubić laskę z 
dużym biustem. Nie będę się dalej nad tym znęcał. 

Tym bardziej, że sam Maciej Parowski na Bachanaliach 
Fantastycznych w Zielonej Górze mówił o pisaniu 
scenariusza do „Kovala'' rzeczy z punktu widzenia 
scenariuszopisarskiego straszne. Często bowiem podobno 
autorzy wymyślali historię ad hoc. Wrzucali elementy do 
fabuły czasem na oślep, potem, jak się dało, dorabiając do 
nich ciąg dalszy. Tak było chociażby z pojawieniem się 
Yarpsa Dritta na Deneboli. „A tutaj narysuj rękę drolla” - 
powiedział scenarzysta do rysownika. „Lecz czemu?” - 
spytał tamten. „Bo tak. Się coś wymyśli”. Oczywiście 
pozwoliłem sobie sfabularyzować ten dialog, lecz, jeśli 
wierzyć Maćkowi Porowskiemu, tak to często wyglądało. Być 
może to kwestia wybitności umysłów, być może nie. Ja sam 
nie napisałem nigdy scenariusza komiksowego nawet 
odrobinę tak znanego, jak Parowski i Rodek, lecz jednak 
nieco liznąłem. Pisanie w ten sposób uważam za proszenie 
się o strzałę w kolano a autorów przywołanych wybrnięcie 
jako tako z takich zabaw - za najwyższej próby rzemiosło. 
Wyszła więc trójcy latorośl obarczona pewnymi chorobami 
wieku dziecięcego, ale cóż - sami go nie zaszczepili na polio, 
więc nie ma się co dziwić, że nieco pokrzywiona. Mimo 
wszystko - są to nadal zarzuty jednak insidera, człowieka, 
który lubi szukać mózgu w dupie (nawet, jeśli nie trzeciego 



dna w komiksie) i nieco na sposób serwowania dania 
marudzi, mimo, że mięso smaczne, a marchewkę na bok 
potrafi odsunąć. 

Co rzekłszy pochwalę znów. Inaczej się teraz patrzy na to 
wszystko. I na słynne „uderzył policjanta” i na wsadzanie 
swoich kumpli do komiksu (swoją drogą niżej podpisany z 
tekstów, w których wystąpił, mógłby sobie zrobić małą półkę 
w bibliotece, a opisani w moich tekstach ludzie zasłużyli by 
może nie na książkę telefoniczną, ale przynajmniej na małą 
wkładkę). Docenić należy fajnie wplecione w fabułę 
nawiązania i odwołania, ale nie tylko autorzy „Funky Kovala” 
to robili. Z powodzeniem przecież darł łacha z cenzorów i 
wydawniczych nakazów Henryk J. Chmielewski, zaś Szarlota 
Paweł robiła wiwisekcję rzeczywistości, która co słabszych 
przyprawiła by o zawał. 

Faktem jednak jest, że dzisiaj te odniesienia wymagają 
kontekstu. Bez niego nie tylko są nieczytelne, ale wręcz 
niewidzialne. Ta część fabuły, ta warstwa podana swoistym 
koalangiem staje się dla czytelnika nieprzygotowanego 
przezroczysta. Jej nie ma. Z jednej strony szkoda i brak. Z 
drugiej - może lepiej, bo nie powoduje zadławienia 
niestrawnym zakalcem. Szczególnie, że jednak Parowski i 
Rodek byli już literatami z dorobkiem. Z piórem, warsztatem, 
z umiejętnościami. Kiedy się porówna chociażby dialogi 
Kovala i jego macho-kumpli z tym, co padało na kartach 
takich komiksów, jak „Pilot śmigłowca” powodujący 
zgrzytanie zębów, „Kapitan Kloss” od którego wypadały oczy 
a Mikulski powinien pozwać twórców o odszkodowanie za 
straty moralne i wizerunkowe czy kolorowe zeszyty z 
kapitanem MO Żbikiem, pełnej umysłowej biegunki 
propagandowej, to jednak „Funky Koval” wychodzi obronną 
ręką z bardzo wielu prób. I mimo, że nie pisze się już tak 
komiksów sensacyjnych, ba! superbohaterskich w sumie, bo 
można szalonego pilota trochę tak potraktować (nawet 



zasugerowałbym nazwę nurtu „Iow superhero” na wzór „Iow 
fantasy” - to pierwsze bez supermocy niczym Batman, to 
drugie bez magii i bóstw), to czyta się ten komiks. No, czyta 
się. 

Podtrzymuję więc co powiedziałem lat temu dziewięć - 
czytam przygody Barley'a, Parey'a, Roddy'ego, Brendy i 
Kovala z nostalgiczną frajdą. Z tym drzemiącym gdzieś w 
białkach pamięciowych wspomnieniem dreszczu obcowania 
z nową jakością. Dzisiaj, kilka tysięcy komiksów później, nie 
czuję go już. Ale wspominam z rozrzewnieniem. Wspominam 
i dopowiadam sobie konteksty i tło historyczne, społeczne i 
polityczne. Bo mogę. Czy mój syn zachwyci się przygodami 
pyskatego kosmonauty? Nie wiem. Możliwe, że wcześniej 
sięgnie po przygody Desjan na Ziemi i będzie się dobrze 
bawił, mimo, że od tamtych dialogów i wytrychów 
fabularnych spada czasem IQ. 

Druga sprawa to fakt, że pojawiła się kontynuacja. Przyznam 
szczerze, że uznaję ją za ciekawy eksperyment. Równie 
ciekawy co zbędny. Praktyka pokazuje, że często powroty po 
latach niestety po pierwsze obnażają braki oryginału, po 
drugie pokazują, że pewne czasy minęły, pewnych 
konceptów nie da się odgrzać i do pewnych rzeczy wrócić. 
Takim przykładem jest dla mnie „Prometeusz” - nakręcony 
na współczesną modłę, a przy tym strasznie głupi od strony 
fabularnej i zdroworozsądkowej film. Podobnie z „Wrogim 
przejęciem” mam problem. Komiks ten jest mi niepotrzebny 
do niczego. Nie domyka w logiczny sposób wątków, nie 
kontynuuje, a raczej „wnosi nową jakość”, która jakością nie 
jest. 

Straciły i to bardzo rysunki Polcha. Złośliwi z branży mówią, 
że „ręka już nie ta” ale nie tu upatruję problemu, chociaż 
widać trochę, że rysownik serce nieco stracił. Przede 
wszystkim jednak nowy „Koval” rysowany jest zupełnie 
inaczej. Pierwsze dwa albumy powstawały jako czarno-białe 



plansze; musiały sprostać gigantycznie wysoko zawieszonej 
poprzeczce gównianej poligrafii połowy lat 80. Już w trzecim 
albumie widać było jakościową zmianę. Po pierwsze Polch 
poszedł mocniej w karykaturę, po drugie zmieniło się 
kolorowanie. Z prawie pastelowego, subtelnego dopełnienia 
stało się przytłaczającym obraz wypełnieniem i wyszło na 
pierwszy plan. Czwarty album powstawał od razu z myślą o 
druku kolorowym. W NF poszły plansze niedorobione - nie 
pokolorowane. Przez to wyszły wszelkie ich niedostatki. 
Cienka, brzydka, jakby niedokończona kreska, przeznaczona 
pod kolor. Zniknęły słynne zapierające dech w piersiach 
detale, gdzieś ulotnił się ten wyraz, ta siła, nawet cycki już 
nie te. Nie jest tak, jak było w adaptacji „Wiedźmina”, jednak 
- przepraszam - dla mnie czuć tu chałturą. Dodatkowo 
album jest nierówny. Nie ewoluuje, nie stopniuje się tu 
zmiana stylu w miarę pracy, lecz jest zwyczajnie nierówny. 
Przyczyną tego jest fakt, że część plansz powstała wcześniej. 

I tu dochodzimy do drugiego zła, jakie jest w nowym 
„Koyalu”. Ze spółki autorskiej odpadł Jacek Rodek. Trudno 
powiedzieć, co z nim wraz wyszło z tego komiksu, ale brak 
tu już pewnej duszy, pewnych niuansów. Parowski do spółki 
z awansującym mocniej na historiotwórcę a nie jedynie 
przetwórcę Polchem robią dzieło jakościowo inne. Miejska 
legenda, której jednak żaden mi osobiście nie potwierdził 
jest też taka, że rysownik miał kilka gotowych plansz i 
zażądał ich dołożenia do albumu. Ponieważ pasowały dużo 
mniej niż pięść Funky'ego do oka Rhotaxa, to zostały 
dołączone jako oniryczna, surrealistyczna sekwencja 
nieprzytomnych wizji głównego bohatera. 

Hm, tak. Kontynuacja, podobnie jak poprzednie części, 
garściami czerpie z rzeczywistości. Jednak rzeczywistość w 
dużej mierze dogoniła „lata 80. XXI wieku”, i nagłe 
pojawienie się w komiksie pewnych zjawisk, których tam 



wcześniej nie było też skrzeczy. A nawet nie wspominam o 
Kovalu, co się pojawia w czasie stanu wojennego w Polsce. 

Nie uważam kontynuacji za rzecz udaną. Zbyt wysokie były 
oczekiwania, zbyt radykalne odejście od oryginalnego 
konceptu, zbyt obniżył loty rysownik. Nie jest to album zły, 
ale nie mogę powiedzieć, żeby był dobry. Jest to album po 
prosty niepotrzebny. Dużo bardziej niepotrzebny, niż 
„Indiana Jones i Królestwo Kryształowej Czaszki”. Bo nawet 
jeżeli nie jesteśmy zmuszeni do patrzenia na smutnie 
starzejącego się Hana Solo, który wciąż udaje, że może 
bujać się na lianach, to gdzieś szlag trafił i te liany, i 
kapelusz i nawet bicz. 

Jest „Funky Koyal” komiksem kultowym i legendarnym. Ale 
zbiór dzieł kultowych i legendarnych które się brzydko 
zestarzały jest przeogromny. „Koyal” zestarzał się z pewnym 
urokiem, ale jego najnowszy album to niestety stara ciotka 
przebrana za nastolatkę. W kusej spódniczce, trampkach i 
kabaretkach trochę śmieszna, trochę straszna a pociągająca 
już tylko dla fetyszystów prawdziwie zatwardziałych i 
otwartych na dziwactwa. 

A do „sukinsyna Fannera” jakoś się jeszcze nie wybrałem. 
Może następnym razem? 



X-Girls 

Maj 2019 


Opowiem wam historię. Mam kumpla. Zdarza mi się 
regularnie polecać mu różne rzeczy, w tym komiksy. Jemu się 
zdarza z tych rekomendacji korzystać i jest zadowolony. 
Oznacza to, zasadniczo, że Darek ma dobry gust. 
Nadążacie? To dobrze. 

O istnieniu „Dzikusek” dowiedziałem się właśnie od Darka i 
uznałem, że w opisanej powyżej sytuacji, kiedy jego gust 
zbieżny jest w dużej mierze z moim warto będzie 
zaryzykować i zamówiłem zeszyt w miękkiej okładce. 

I tę cechę komiksu podkreślę - to jest zeszyt. Wiąże się to z 
całą masą rzeczy, które na pierwszy rzut oka nie są wcale 
oczywiste a mają ogromne znaczenie w przypadku wielu 
komiksów. Także w przypadku tego. Za chwilę opowiem, 
czemu. 

Zacznijmy od streszczenia bez spojlerów - bohaterkami są 
dwie nastolatki, Ola i Iga. Jedna sierota, druga trudno - 
trudno powiedzieć, dość rzecz, że obie to bezdomne koty. 
Jedna uciekła opiece społeczne, druga chowa się przed 
sektą. Łączy je także to, że gdyby mieszkały w USA to 
prawdopodobnie pewnego dnia do ich drzwi zastukałby łysy 
koleś na wózku. No dobra, nie jest bez spojlerów. Iga i Ola 
spotykają się przypadkiem. Niestety o tym, że są to Iga i Ola 
nie dowiaduję się z samego komiksu, bo tam te imiona 
nigdzie nie padają. W zasadzie prócz tego, że jedna jest 
sierotą i uciekła z bidula, a druga ucieka przed sektą nie 
dowiedziałem się z tego zeszytu nic więcej, bo 
najzwyczajniej świecie się skończył. 


I tu dochodzimy do sedna mojego problemu z „Dzikuskami”. 
Gdyby wiedział, że za miesiąc w kiosku kupię kolejny zeszyt, 
to bym się jarał jak Molten Man po wypadku w laboratorium, 
niestety znam polski rynek komiksowy na tyle dobrze, żeby 
wiedzieć, że na kolejne 48 stron (hoho, ale żartobliwe 
nawiązanie) przyjdzie mi czekać pewnie kilka miesięcy. I pod 
tym względem niestety Bartek Sztobryn, scenarzysta 
historii, nie zapewnił mi satysfakcji. Owszem, bohaterki są 
fajne - nawet jeśli są to trochę sztampowe bezdomne kociaki 
z obowiązkowym wdziękiem zbuntowanej postpunkówy i 
ukrytym pod kapturem przybrudzonym słodkim buziakiem 
nieśmiałego nadwrażliwca - fajne na tyle, żeby dać im 
szansę i chcieć wciągnąć się w ich przygody. Szczególnie, że 
przeciwko sobie mają cały świat i dodatkowo najwyraźniej 
złego szefa sekty pełnej parapsychicznych. 

Anna Turkiewicz, autorka rysunków, jest utalentowaną 
amatorką. Ma niezły warsztat, ale pod względem rozwiązań 
formalnych jest nadal bardzo zachowawcza i widać, że 
warsztatowo ma jeszcze sporo do osiągnięcia. Przygody 
dwóch obdarzonych nastolatek ogląda się tak samo jak 
czyta - bezboleśnie. Sporo robi kolor Ryszarda Łobosa, nie 
jest to John Higgins, ale ciąży w podobnym kierunku - 
wszystko jest nieco oniryczne, nieco dziwne, nieco odklejone 
od rzeczywistości. Czuć, że jest tu pole do popisu, miejsce 
na rozwój, przestrzeń do pracy i eksperymentów. Jeśli dobrze 
odczytuję pewne tropy możemy spodziewać się, że pewnego 
dnia będziemy mieć do czynienia z oprawą porównywalną z 
dokonaniami Rafała Szłapy. Kibicuję i mam czas. 

Na pewno na pochwałę zasługuje ręczne liternictwo (także 
Łobos), które w epoce komputerowego klepania tekstów jest 
czymś ciekawym i stosunkowo rzadko spotykanym, chociaż 
można spierać się co do jego czytelności. 

Mam problem z „Dzikuskami”. Gdybym miał je podsumować 
jednym słowem, to byłby to „potencjał”. Czuję wielką 



ochotę, żeby dać szansę Bartkowi, Ani i Ryśkowi i przekonać 
się, jakie przygody będą przeżywały ich młode bohaterki. 
Jednocześnie wiem, że w dzisiejszych czasach sam 
potencjał, to trochę mało i jeżeli pierwszy zeszyt nie będzie 
miał dobrego marketingu, zadowalającej sprzedaży i 
przede wszystkim - szybkiej kontynuacji, to może być z tym 
krucho. Trzymam więc kciuki za zahukaną blondynę i 
pyskatą postpunkówę i liczę, że ich konfrontacja z bratem 
Janem będzie emocjonująca, a one same wyjdą ponad 
sprawdzone klisze z pierwszego zeszytu. 



Felietony o komiksie 


Taki rant 

Maj 2008 


Jestem heretykiem. Właśnie w tekście do kolejnego podcastu 
B180 napisałem, że komiksy są do czytania, a nie do 
kolekcjonowania. I ja naprawdę w to wierzę. 

Co więcej, nie cierpię organicznie komiksów w twardej 
oprawie. Niewygodnie się to czyta i człowieka jakoś 
onieśmiela, aż głupio to tak brać do ręki. Zajmuje 
bezsensownie dużo miejsca na półce. Kosztuje więcej, 
kompletnie idiotycznie. Niczemu prócz ozdoby nie służy - ja 
o swoje komiksy dbam, nawet w miękkich oprawach się nie 
niszczą. Niedawno spakowałem większość kolekcji (cały 
Gacek) w folie. 

Mam dwa (słownie: dwa) w twardej oprawie. Jeden z nich 
mam zamiar sprzedać latem, drugi jesienią i wymienić na 
edycje TP. 

Nie wyobrażam sobie czytania kilkusetstronicowego 
tomiszcza Akiry (OK, niekoniecznie czytania, bo nie znam 
kanji), gdyby było oprawione na twardo. 

Takie moje pieprzenie. 

Marcin Rustecki, były naczelny TM-Semic, miał nieszczęście 
powiedzieć na WSK, że takie oficyny jak np. Kultura Gniewu 
wydają komiksy niszowe, na zachodzie mało znane. 

Na forum Gildii podniósł się krzyk, że herezja. Bronił 
biednego redaktora tylko miejscowy trykociarz (kto uważa, 
że to określenie pogardliwe i pejoratywne, ręka w górę - ja 
uważam, a tak na nas niektórzy wołają), któremu 
notorycznie ktoś wytyka, że jest fanem mainstreamu i w 


ogóle, najlepiej, żeby tylko mainstream czytał. I się nie 
wypowiadał. 

Nota bene, widziałem ostatnio ciekawie skaleczoną 
pisownię: „mainstreem”. Język, nie tylko polski, schodzi na 
psy. 

Czy wbić na pal heretyka Rusteckiego? 

Hm. Na przykład z okładki Ghost World: „(...) do dziś 
sprzedano ponad 100 tysięcy egzemplarzy [tego komiksu],,. 
No, to niezły wynik, nie jest to żadna nisza ani żaden 
underground. 

Dla porównania, weźmy, nie wiem, jakiś zeszyt 
mainstreamowego trykociarstwa. Niech będzie powiedzmy 
X-Men #1, Jima Lee. Sprzedał się zaledwie w 8 milionach 
egzemplarzy. 

W końcu nie wiem, czy Rustecki miał rację? Może przegiął, 
mówiąc, że to komiksy nieznane i niszowe. Ale stanowczo 
różnica między 100.000 egzemplarzy noweli graficznej, a 
8.000.000 egzemplarzy jednego zeszytu miesięcznej serii to 
dane usprawiedliwiające pewne poglądy. 

OK, jestem bucefałem, dobrałem tendencyjnie przykłady. 



Zamach na Milusia 

Listopad 2008 


W sobotę zmarł jeden z najbardziej znanych polskich 
komiksiarzy, Janusz Christa. 

W chwili obecnej przeżywamy syndrom „małej śmierci 
papieża”, dlatego pozwoliłem sobie opóźnić ten wpis o kilka 
dni, żeby nie wpasowywać się w medialny cyrczek. Portale 
huczą od słusznego żalu, przełykanych łez, peanów 
pochwalnych dla mistrza, karmy wyobraźni i największego 
autorytetu. 

Trudno się dziwić, bo na Chriście wychowały się pokolenia. 
Przygody Kajtka i Koka, a potem Kajka i Kokoszą czytane 
były od dziesięcioleci. 

Co mnie wkurwia, to takie pokazowe rozdzieranie szat i te 
skretyniałe zniczyki z nawiasów, którymi obesrane są w tej 
chwili wszystkie portale, fora i 4/5 podpisów komiksiarskich 
na GG. Jest jak po śmierci Ledgera, wszyscy sobie nagle 
przypomnieli i podzielili się swoim cierpieniem. 

Warto w tej chwili sięgnąć po wywiad-rzekę z Januszem, 
który stał się przypadkowo jego epitafium - wydany kilka 
tygodni temu był prawdopodobnie ostatnią publikacją za 
życia twórcy. 

Ja tam się nie mam zamiaru wywnętrzać z jakimś strasznym 
żalem. Ludzie umierają, to naturalne. Cieszę się jedynie, że 
Christa nie odszedł w połowie pracy nad jakimś nowym 
projektem. Że był artystą i twórcą spełnionym, kompletnym, 
u kresu swojej drogi. Zamknął wszystkie rozdziały, jakie miał 
zamknąć. 


Dlaczego dla mnie to akurat on jest tym specjalnym 
autorem, bijącym na głowę Papcia Chmielą, Rosińskiego czy 
Polcha? Ot, proste. Janusz Christa nauczył mnie czytać. 

Kiedy szczylem byłem, bardzo lubiłem słuchać różnych 
opowieści i moja dobra Matka godzinami (na przemian z 
moim wtedy studiującym intensywnie Ojcem) czytali mi 
tony książek. Aby się trochę odciążyć, rodzicielka rzeczona 
przyniosła mi zakupiony gdzieś „Zamach na Milusia” w 
nadziei, że dziecię zadowoli się obrazkami. Cóż z tego, skoro 
w komiksie nadal było całkiem sporo tekstu i dziecię nadal 
domagało się czytania? 

A no to, że dziecię rzeczone w osobie małego Bartka 
zmuszone było wreszcie w marnym wieku przedszkolnym 
nauczyć się tych cholernych znaczków i zacząć czytać. 

A potem przeczytałem wszystkie dostępne opowieści o 
dzielnych słowiańskich wojach. Ale i tak „Zamach...” 
zostanie na zawsze tą najpierwszą i najfajniejszą, bo to 
pierwszy mój komiks, jaki pamiętam. 

Panie Januszu! Mam nadzieję, że gdziekolwiek pan teraz 
jest, mają tam wygodne stołki, żeby mógł pan wypierdywać 
w jeden z nich kolejne albumy z niesamowitymi 
opowieściami. O ile oczywiście ma pan jeszcze na to ochotę. 

Dziękuję. 



Nie identyfikuję się z nimi. Kilka słów 
o kobietach w twórczości Rutu Modan. 

Listopad 2009 


Kobiety w twórczości komiksowej to temat rzeka, 
wzbudzający masę uzasadnionych i nieuzasadnionych 
kontrowersji i emocji. Od spraw poważnych, jak słynne 
„kobiety w lodówkach” po trywialne z pozoru kwestie jak 
dolne elementy garderoby, noszone zwykle na pośladkach. 

Nie dziwi fakt, że jeśli twórcą medium jest kobieta, to i jej 
kwestia wizerunku własnej płci w komiksie obca nie jest. 

Mowa tutaj o niedawno będącej w Warszawie Rutu Modan, 
znanej izraelskiej autorce, laureatce Elsnera, twórczyni 
zapowiadanych na przyszły rok przez KG Ran wylotowych. 

Odwiedzając Polskę jedynie na chwilę, Modan znalazła 
jednak czas aby spotkać się z gronem zainteresowanych i 
opowiedzieć o swojej pracy. Jednym z ciekawszych 
elementów, jakimi się zajęła, była postać Numi, jednej z 
dwojga głównych bohaterów Ran wylotowych. 

Na pierwszy rzut oka widać, że Numi do komiksowego 
stereotypu kobiecego nie przystaje. Jaki ten stereotyp jest, 
zaprezentowała najlepiej sama Modan, wyświetlając dwa 
slajdy. 

Jeden z nich przedstawiał znaną głównie fanom spandexu 
Power Girl. Jest to postać na wskroś nowoczesna - silna, 
charyzmatyczna, lata, uderzeniem piąchy potrafi rozwalić 
samochód, a przy tym ma największe mieszczące się (ledwo) 
w granicach rozsądku cycki (ich zdolność do mieszczenia się 
w kostiumie musi być jakąś mutacją nabytą drogą 
nieudanego eksperymentu). 


I chociaż pod względem typu postaci Powergirl może być 
rodzajem wzoru, to jej przerysowana kobieca fizyczność 
sprowadza ją zwykle do roli retorycznego pytania, jakie 
zadał kiedyś Toyman „A czy Powergirl ma wielkie?” 

Nie oszukujmy się, w medium skierowanym głównie do 
nastoletnich chłopców, a takim jest komiks superbohaterski, 
nadkobiece kobiety są pewnym ucieleśnieniem 
poszturchiwanej hormonami wyobraźni. Ja także przecież 
jeszcze w liceum darzyłem niezwykłą sympatią telepatkę- 
ninja imieniem Psylocke, znaną z paradowania w skąpym 
body i posiadania kształtów wręcz wzorcowych. 

Drugi slajd zaprezentowany przez Rutu bezlitośnie 
rozprawiał się z kolejnym stereotypem. Przedstawiał Lois 
Lane, w nagłym ataku paniki wzywającą Supermana, aby 
ocalił ją z rąk złoczyńcy. Archetyp „damy w 
niebezpieczeństwie” jest stary jak świat. Odkąd matriarchat 
przestał być dominującym systemem społecznym, 
określenie słaba płeć zadomowiło się w języku ludzkim, 
podtrzymywane przez kulturę. Legendy, eposy rycerskie, 
literatura współczesna - wszystkie one ten archetyp 
pielęgnują. Są zresztą kobiety, które lubią może 
niekoniecznie w opresji się znajdować, ale czasem z niej być 
wybawione - to już owszem. 

„Nie potrafię się z nimi identyfikować” - stwierdziła Modan, 
wzruszając ramionami, gdy umilkł już szmer śmiechu w 
małej kawiarnianej sali, wywołanego obrazek piersiastej 
Powergirl. 

Lakonicznie i dosadnie, tym jednym zdaniem, wyłożyła swój 
stosunek do stereotypów. I w następnym slajdzie wyświetliła 
Nu mi. Nu mi, o której teraz kilka słów. 

Numi jest żołnierzem, co wprawdzie nas Europejczyków 
może dziwić, ale w Izraelu jest na porządku dziennym. Na 
tym jednak ta (w zależności od kontekstu kulturowego - 



mała lub drastyczna) rozbieżność z archetypem kobiecym 
się nie kończy. Nie można powiedzieć, że Numi jest męska, 
ale stanowczo nie nosi się kobieco. W spodniach i wiatrówce 
nie jest dziewczyną, za którą obejrzeliby się na ulicy samce 
gatunku ludzkiego. Nie jest szczególnie brzydka, ale nie ma 
talii ani nie eksponuje dekoltu. Hoduje dwa wielkie psy. Jej 
pokój, urządzony przez matkę, pasuje do niej jak 
przysłowiowa pięść do oka - delikatny, pełen zdobień i 
bibelotów, w dodatku wymalowany na różowo. Trudno w 
takim środowisku wyobrazić sobie osobę, która 
niejednokrotnie ściskała w rękach karabin i robiła z niego 
użytek. 

A jednak Numi jest stuprocentową, chociaż nieszablonową 
postacią kobiecą. W końcu, jak sama Rutu stwierdziła, „w 
każdej opowieści musi być love story”. Także w Ranach 
wylotowych dochodzi do romantycznych chwil i do 
najzwyklejszego zbliżenia fizycznego - role więc są 
zachowane, przynajmniej na poziomie czysto biologicznym. 

Opowiadając o swojej pracy, autorka zdradziła wiele 
ciekawych szczegółów na temat powstawania komiksu - 
pokazywała zdjęcia miejsc, które sportretowała w powieści, 
ludzi, rzeczy. Także Numi ma swój pierwowzór w 
rzeczywistym świecie. Jest nim Edna, szkolna koleżanka 
Rutu. 

Edna miała ten pech, że przyszła na świat z łona miejscowej 
Miss Piękności. Nie odziedziczyła niestety, ku ogromnemu 
zawodowi rodzicielki, jej pięknych blond loków, kształtnego 
nosa, ani w zasadzie nic. Poszła w ojca - z ciemną, kudłatą 
czupryną, żydowskim kinolem i mało dziewczęcym 
sposobem bycia. Życie jej więc upływało pod znakiem 
ciągłego upominania, wbijania się w ohydne różowe sukienki 
i coraz natarczywszego z wiekiem namawiania przez matkę 
do wykonania operacji nosa. Wszystkie te perypetie Edny 
odnajdziemy w życiorysie Numi. 



żadna z nich, ani pierwowzór, ani komiksowa potomkini, nie 
przestały być przez to mniej kobiece. W zasadzie nawet 
przeciwnie - izraelska żołnierka (słowo, na marginesie, 
brzmiące koszmarnie - skoro już polityczna poprawność 
słowna jest wymagana, to niech chociaż słowotwórstwo 
sobie ma szansę z nią radzić) staje się dzięki wyłamaniu się 
z maskulinistycznie stymulowanego stereotypu bardziej 
realistyczna. Ani cycata laska, ani biedna zastraszona 
oczekująca na ratunek - jest bardziej wiarygodna w swojej 
kobiecości, w swojej osobowości, w swoim istnieniu. 

Dobrze, że są jeszcze autorzy, którzy potrafią takie kreacje 
tworzyć; autorzy, którzy potrafią kreować postacie 
wiarygodne, życiowe, krwiste. Postacie, które nie są jedynie 
ozdobnikami. 

Chociaż na Powergirl każdy (a czasem i niektóra) z nas nadal 
spojrzeć lubi. W końcu po to są wzorce i stereotypy, ikony 
masowej świadomości. Popatrzmy, a potem wszyscy wróćmy 
do naszych zwyczajnych, przeciętnych kobiet, mających 
ponad 60 w talii, poniżej 110 w biuście, ale za to 
najwspanialszych na świecie, bo - prawdziwych. 



Smutny znaczy sexy 

Listopad 2009 


Rutu Modan wpadła do Polski całkiem niespodziewanie i na 
chwilę jedynie. Chociaż, jak sama stwierdziła, to 
prawdopodobnie nie jest jej pierwsza wizyta. Przyjechała 
zobaczyć Warszawę, z której pochodzą jej dziadkowie; chce 
zrobić komiks o Polsce. Ale o Polsce swojej, przefiItrowanej 
przez jej własne doświadczenia, nie przez zdjęcia dziadków 
z lat 30-tych. Nie zdążyła w ciągu tych kilku dni zobaczyć 
jednak wszystkiego co chciała, więc pewnie wróci. 

Wystarczyło jej jednak czasu na szybkie, niespodziewane 
spotkanie z zainteresowanymi, pod egidą Kultury Liberalnej. 
No właśnie, z „zainteresowanymi”. Wydawać by się mogło, 
że na spotkanie z autorką tej klasy (w końcu Eisner to nie 
jest nagroda na konwencie w Pierdziszewie), przyjdzie dużo 
więcej osób „z branży”. Nie wiem, czy winne jest temu moje 
stwierdzenie, że nie przewidujemy sesji autografów; czy 
fakt, że Rany wylotowe wyjdą dopiero w przyszłym roku, 
więc nie ma na czym rzeczonego autografu odebrać; czy też 
fakt, że polskim komiksiarzom staje wyłącznie na hasło 
„starzy mistrzowie”, dość powiedzieć, że przykro mi się 
zrobiło, gdy ze światka historii obrazkowych przybyli: 
współorganizator spotkania, przedstawiciel polskiego 
wydawcy i dwóch redaktorów (odpowiednio magazynu i 
portalu komiksowego). Bardzo w końcu liczny fandom 
warszawskim autorkę olał sikiem prostym. 

Nie chodzi jednak o to, żeby moje żale o brak 
zainteresowania ambitniejszymi spotkaniami niż w kółko 
jedyny Rosiński wylewać tutaj, więc po tym wstępie skończę. 

Spotkanie odbyło się w księgarnio-kawiarni Tarabuk, która 
jako miejsce dla inteligentów jest przytulna, ale dla 


przeciętnego fandomowca jak ja posiada mankament w 
postaci braku koncesji na piwo. Było jednak na tyle ciekawie, 
że zadowoliłem się kawą. 

Sama Modan jest niezwykle sympatyczną, komunikatywną 
osobą - bardzo otwartą na ludzi, ciekawą, pełną werwy. 
Zaczęła od krótkiego naświetlenia swoje podejścia do 
komiksów i ich tworzenia, opowiadając historię będącą 
inspiracją do utworu The Homecoming - o libańskim pilocie, 
zestrzelonym przez izraelskie lotnictwo. Jest to opowieść 
dość niewiarygodna - na pewno scenariusz, który musiało 
napisać życie, gdyż inaczej nikt nie uznałby go za możliwy. 
Stąd właśnie - stwierdziła Rutu - z życia, czerpię swoje 
opowieści. Oswajam i i ubieram w komiksy to, co widzę. Nie 
mogłabym wymyślić nic lepszego. 

Po tym wprowadzeniu przeszła do dość dokładnego 
opowiedzenia Ran wylotowych - prezentując poszczególne 
strony i kadry snuła dość hermetyczną ale wciągającą 
rozprawę o elementach tej powieści graficznej - o jej 
bohaterach i jej inspiracjach (w ten temat zagłębiam się 
odrobinę bardziej w felietonie o postaciach kobiet dla Comix 
Grrriz), o wydarzeniach, instytucjach, ludziach i miejscach. 
Pokazywała zdjęcia, które stały się kanwą dla kadrów 
komiksu, opowiadając jak przefi Itrowa ne przej jej 
postrzeganie stają się częścią jej opowieści. Zmieniam, 
powiedziała, w końcu to moja opowieść i mogę zrobić co 
chcę, np. usunąć te wstrętne plakaty reklamowe z murów 
tego wspaniałego budynku. 

Potem zrobiło się swobodniej, po przeszła do anegdot ze 
swojego życia. Opisała m.in. porażkę, jaką było zaproszenie 
do Szwecji na otwarcie wystawy, na którym obecni byli, 
prócz autorki, jedynie kierowniczka domu kultury i jej 
asystentka, gdyż... dziewczyna zajmująca się wysyłaniem 
zaproszeń była chora i nikogo nie zaproszono. Tę katastrofę 



zresztą przekuła także na komiks - Your Number One Fan - 
opowieść o muzyku rockowym. 

Pojawiły się też oczywiście wątki Polskie - kilka słów o 
planowanym komiksie o naszym kraju; wspomnienia i 
zdjęcia dziadków (w tym słynnej babci, znanej z łam 
komiksów publikowanych w New Yorkerze), a także ogólne 
wrażenia o tym co zdążyła w czasie swojej krótkiej wizyty 
zobaczyć i poznać. 

Tak powinny, wg mnie, wyglądać spotkania - kameralne, 
takie prawie intymne, gdzie autor może nawiązać z odbiorca 
jakąś więź, nie jest jedynie odseparowanym od tłumu 
posążkiem na podwyższeniu, zmuszonym do wysłuchiwania 
bredni w stylu „Czy komiks to sztuka”. 

Tym bardziej szkoda, że komiksiarze spotkanie z Rutu 
całkiem zlali. Widać ważniejszy jest kolejny rysunek Aaricii. 

PS. O co chodzi z tym tytułem? W pewnej chwili Rutu rzuciła 
na ekran zdjęcie Franza Kafki, rozbrajająco stwierdzają - bo 
on jest taki przystojny. Bo smutny jest seksowny. Ale dotyczy 
to tylko mężczyzn! - dodała po chwili. 



świat ponownie wydany 

Maj 2010 


Rynek komiksowy w Polsce jest rynkiem niewielkim. Z racji 
tego, mimo istnienia sporej grupy fanów i dość długich 
tradycji, nie dorobił się jeszcze grupy teoretyków z 
prawdziwego zdarzenia. 

Krytyka komiksowa w większości sprowadza się do kilku 
zawodowych dziennikarzy piszących o komiksie niejako „z 
rozdzielnika”, kilku faktycznych znawców i całej masy 
zapaleńców, piszących w sieci. Krytykę komiksową dla 
laików uprawia Przekrój czy Gazeta, bardziej zainteresowani 
fani czytają magazyny internetowe jak Kolorowe Zeszyty czy 
Motyw Drogi, lub szukają tekstów na nielicznych 
branżowych portalach. 

Niestety, taki kształt grona krytycznego sprawia, że polska 
teoria komiksu sprowadza się niemal wyłącznie do recenzji. 
Nieliczne opracowania teoretyczne to w zasadzie prawie 
wyłącznie prace zawodowe i naukowe pasjonatów. W 
nielicznej grupie znawców tematu pojawiają się wprawdzie 
znane postacie, jak Adam Rusek, piszący konsekwentnie 
opracowania o polskim komiksie i jego historii, czy Krzysztof 
Skrzypczyk, którego Sympozjum Komiksologiczne jest 
inicjatywą ze wszech miar ciekawą, lecz niestety 
dyskontowaną przez zbyt radykalną postać samego twórcy, 
antagonizującą niepotrzebnie środowisko. 

W tej sytuacji cieszy wznowienie znanej książki Jerzego 
Szyłaka Komiks: Świat przerysowany. Sama postać autora 
znana jest dobrze nie tylko w tzw. środowisku. Jest jednym z 
nielicznych akademików komiksowych w kraju - z tematyki 
kolorowych zeszytów obronił magisterium, doktorat. 


wreszcie się habilitował. Jest także scenarzystą komiksowym 
i bywa krytykiem. 

„Komiks: Świat przerysowany” powstał już dość dawno i jego 
aktualność kończy się w połowie lat 90-tych, jednak ze 
względu na tematykę i strukturę nowe wydanie nie 
dezaktualizuje się. Książkę tę można bowiem spróbować 
określić mianem zarysu historii komiksu na świecie i w 
Polsce w XX wieku. 

W dość przystępnej, także dla laika, formie dr Szyłak 
omawia zjawisko medium komiksowego, jego powstanie i 
dzieje. Porusza najważniejsze w takim przypadku 
zagadnienia jak prądy artystyczne, trendy, mody oraz 
zmiany następujące na przestrzeni dekad - szczególnie 
ciekawe, ponieważ analizuje je w kontekście szerszych 
zmian i przyczyn spoza medium, które na jego kształtowanie 
wpływały. 

Całość jest bogato ilustrowana - mimo braku koloru, książka 
nadrabia dosyć dużym formatem, co pozwoliło 
zaprezentować wiele ciekawych pasków, plansz i ilustracji 
dających przegląd artystycznych dokonań w obrębie 
medium. Ilustracje dobrane są pod kątem omawianych w 
danym rozdziale zagadnień i pozwalają na dobre 
zorientowanie się w materiale. 

Jest to doskonałe kompendium podstawowej wiedzy - 
zarówno dla fana, który ciekaw jest ewolucji i źródeł swojego 
ulubionego nurtu w komiksie, jak i dla osoby sięgającej po 
opowieści obrazkowe jedynie sporadycznie. Ten pierwszy 
znajdzie w książce świetną bazę do poszukiwań i dalszych 
lektur z rzetelnie opracowanej bibliografii, która pozwoli 
odkryć mu zupełnie nowe spojrzenie na swoją kolekcję. Ten 
drugi na pewno chętnie dowie się, że komiks to nie tylko 
Kaczor Donald (a w polskim przypadku małpa Tytus) i być 
może zdecyduje się na poszukiwania pozycji dla siebie. Tym 



bardziej, że ogromna ilość pozycji prezentowanych w 
książce zdążyła się od czasu jej pierwotnej publikacji ukazać 
w Polsce. W ten sposób z pewnego kompendium, swoistego 
informatora o komiksie światowym, pozycja ta przesunęła 
się w kierunku informatora historycznego. 

Z pewnością, mimo odrobinę zbyt akademickiego 
charakteru, jest to książka dla każdego. Nie trzeba być 
maniakiem rysunkowych opowieści, nie trzeba wiedzieć, kto 
pierwszy (lecz nie ostatni) otrzymał Pulitzera za swój komiks 
czy też który serial ukazywał się co dzień przez pół wieku. 
Nie trzeba - ale po lekturze książki Komiks: Świat 
przerysowany z pewnością uważny i ciekawy czytelnik te 
informacje posiądzie. I być może lektura ta zachęci go do 
sięgnięcia nie tylko po opracowania teoretyczne, lecz po 
któryś z wielu wymienionych tytułów z ogromnego dorobku 
ponad wiekowej historii medium. 

Takie książki - teraz, gdy w Polsce istnieje już prawdziwy 
rynek komiksowy - powinny powstawać coraz częściej. 



Ostateczny krach Sympozjum 
Komiksologii 

Sierpień 2010 


O tym, że kondycja rynku komiksowego w Polsce należy do 
słabych nie ma potrzeby nikogo informować. Rynek 
niemalże rachityczny, zjawisko słabo rozpoznane poza 
środowiskiem fanowskim, niska obecność w mediach 
głównego nurtu - te fakty sprawiają, że komiks w Polsce 
nadal uznawany jest za rozrywkę gorszą nawet od 
amerykańskich produkcyjniaków klasy C. 

Być może ten stan rzeczy mogłaby zmienić profesjonalna 
komiksowa krytyka, a także rzetelne opracowanie naukowe 
zagadnienia. I o ile na tym pierwszym polu nie jest jeszcze 
najgorzej - wiele periodyków głównego nurtu ma swoje 
działy i stałych recenzentów, komiks obecny bywa także w 
innych mediach, a internetowe portale branżowe i błogi są 
kuźnią (różnej co prawda jakości) talentów, w której hartują 
się przyszli profesjonalni krytycy, o tyle na polu opracowań 
naukowych dotyczących komiksu jest u nas bardzo kiepsko. 

Są, oczywiście, chwalebne wyjątki, lecz jest ich mało. 
Profesor Szyłak, autor wielu książek, chociażby świetnej, 
wznowionej niedawno „Komiks: Świat przerysowany”, czy dr 
Adam Rusek, od lat zajmujący się benedyktyńską pracą nad 
historią wydawnictw komiksowych w Polsce to nazwiska, 
które zna większość fanów oraz wiele osób spoza 
komiksowego światka. 

Cenną i ciekawą inicjatywą byłyby także, bez wątpienia, 
odbywające się corocznie Sympozja Komiksologiczne, 
organizowane przez Krzysztofa Skrzypczyka. Byłyby, gdyż 
przy opracowywaniu referatów bierze udział wielu 
inteligentnych ludzi, znających się na temacie. Trudno 


jednak potraktować poważnie tę pseudokonferencję, która 
udaje działalność naukową, w dodatku nazywając ją 
nieistniejącym słowem. 

„Komiksologia”, którą uprawia pomysłodawca nie ma 
niestety wiele wspólnego z nauką. Pomijając już 
kuriozalność faktu, że słowo takie nie istnieje i nauka o 
komiksach nigdy ani w Polsce, ani za granicą nie była nim 
określana, wydaje się wątpliwym jakość starań i opracowań. 

Pierwszym faktem dającym do myślenia jest rezygnacja ze 
współpracy z Sympozjum Komiksologicznym organizatorów 
największego w Europie Środkowej festiwalu komiksowego, 
jakim jest Międzynarodowy Festiwal Komiksu i Gier 
odbywający się od dwudziestu lat w Łodzi. 

Być może przyczyną takiego stanu rzeczy jest niemałe 
poruszenie i oburzenie środowisk twórczych i fanowskich w 
związku z zeszłorocznym tematem Sympozjum, który miał 
za zadanie jasno udowodnić, że współczesny komiks polski 
to szmira najgorszej konduity, a twórcy to banda wulgarnych 
troglodytów. Pan Skrzypczyk musi czuć ogromny uraz do 
środowiska, gdyż w tym roku proponuje ponowne podejście 
do tematu - posługując się pseudo-naukowym bełkotem, 
jedynie w znikomym stopniu przypominającym język polski, 
sugeruje stworzenie referatów „niewasalnych” wobec 
„megalo-narcyzmu”. Pomijając problem ze zrozumieniem 
tych gwałcących polszczyznę wypowiedzi, należy 
domniemywać, że „komiksolog” nawołuje do porzucenia 
ciemnej strony, chwalącej dokonania polskiego komiksu. 

Należy tak samo domniemywać, że aby zaspokoić wymogi 
tegorocznego Sympozjum Komiksologicznego trzeba by 
wykazać niezbicie, że twórcy zarówno tzw. Nowej Fali, jak i 
„produktywni” - obecnie najlepsi i najbardziej cenieni przez 
środowisko autorzy polscy, są li i jedynie bandą epatujących 
okrucieństwem, głupotą i najtańszą wulgarnością 



prymitywów. Że tacy ludzie jak Kalinowski, Śledziński, 
Skutnik, Sztybor czy wielu innych - cenieni nie tylko w 
Polsce, gdzie nagradzani są najważniejszymi nagrodami - 
nie spełniają wysokich wymagań pana Skrzypczyka. Można 
zresztą wysnuć taki wniosek na podstawie zeszłorocznego 
Sympozjum, którego celem było udowodnienie, że 
współczesny polski komiks żyje jedynie kiczem i tandetą. 

Drugą grupą, którą piętnować należy, a do której zalicza się 
skromny niżej podpisany jest polska pseudo-krytyka oraz 
polskie pseudo-dziennikarstwo, które zaślepione krwią i 
spermą wulgarnych, wynaturzonych produkcji, takich jak 
baśniowa, wpadająca w etniczne tonu „Łauma” czy 
biograficzno-historyczne „Na szybko spisane” chwalą pod 
niebiosa te wykwity ropne troglodytycznego, skretyniałego 
półświatka pijano-naćpanych dzikusów, zapominając o 
świetnych, wartościowych komiksach lat minionych, takich 
jak kolorowe zeszyty o przygodach dzielnego kapitana 
Żbika, czy bogoojczyźniane perypetie bohaterskiego 
podwójnego agenta, Hansa Klossa a także inne dzieła 
twórców z pokolenia pomysłodawcy Sympozjum. 

Zarówno zdziczała brać twórcza, jak i do szczętu zepsuta, 
uprawiająca apologię tandety i apoteozę beztalencia grupa 
pseudo-dziennikarska zasługują na nagłe i definitywne 
potępienie, do czego nawołuje program tegorocznego, 
jubileuszowego - dziesiątego już - sympozjum. 

„Komiks a komiksologia. Ku rozpoznaniu i charakterystyce 
wzajemnych relacji między gatunkiem a jego teorią” - być 
może należałoby zacząć od wyjaśnienia ogłupiałej 
publiczności, że „komiksologia” nie istnieje. A to, co próbuje 
promować twórca Sympozjum z nauką wspólny ma jedynie 
język, niezrozumiały dla laika, z innych wszakże powodów, 
niż prawdziwa nauka. Szkoda także, że o teorii komiksu w 
Polsce można mówić mało - ale można, natomiast 
Sympozjum takim mówieniem nie jest, mimo starań wielu 



inteligentnych, otwartych na dyskusję ludzi, w tym 
prawdziwych naukowców, znających temat komiksu. 

Każdy ma prawo w czasach wolności słowa swoje żale, 
frustracje i złe napięcia wylewać publicznie. Tylko czemu w 
tej pseudonaukowej, bełkotliwej i poniżającej farsie, mającej 
na celu obrażanie najlepszych polskich twórców, 
wyrównywanie niejasnych, prywatnych porachunków i 
ordynarne okłamywanie laików co do stanu polskiego 
środowiska pod płaszczykiem samą swoją nazwą gwałcącej 
język pseudo-naukowości bierze udział Uniwersytet Łódzki - 
ośrodek, zdawałoby się, inteligencki i naukowy? 

Na to pytanie być może odpowie we właściwym dla siebie, 
megalo-erystycznym, niewasalnym i antyapologetycznym 
stylu przyszłoroczne Sympozjum. 



Skąd, gdzie, dokąd? - komiks polski 
po dwóch dekadach wolnego rynku 

Grudzień 2010 


Koniec roku to dobry monnent na podsumowania. Portale 
branżowe konstruują swoje listy, wystartowała ciekawa, choć 
budząca mieszane uczucia, inicjatywa KomiksRoku.pl. My w 
„Kulturze Liberalnej” także prawdopodobnie pozwolimy 
sobie na krótkie podsumowania komiksowego roku 2010. 

Tymczasem okazja jest nie byle jaka. Kończą się nie tylko rok 
i dekada, lecz także mija 20 lat od uwolnienia rynku po 
Okrągłym Stole i nadarza się sposobność, by wstępnie 
podsumować ten okres z punktu widzenia przemysłu 
komiksowego w Polsce. 

O pomoc w tym karkołomnym przedsięwzięciu poprosiłem 
fachowców z branży: wydawców Szymona Holcmana z 
kultury gniewu, Pawła Timofiejuka z wydawnictwa timof i cisi 
wspólnicy oraz Jarka Obważanka z Komiksowej Agencji 
Prasowej Wrak.pl. 

Przed 1989 rokiem komiks był raczej na marginesie kultury 
masowej. Kilka serii - w tym niektóre „na usługach systemu” 
- i nieliczne przedruki z zagranicy stanowiły niszowy, 
chociaż atrakcyjny towar. Wszystko zmieniło się wraz z 
uwolnieniem rynku. Jak grzyby po deszczu powstały 
wydawnictwa, z których większość padła równie szybko. 
Wraz z rokiem 1990 dotarł także wreszcie do masowego 
czytelnika komiks amerykański, w postaci oferty 
wydawnictwa TM-Semic. Niejako niezależnie od tego 
zjawiska uaktywniło się środowisko młodych rodzimych 
twórców. Z grubsza można by podzielić to zjawisko na dwie 
fale, trwające mniej więcej dekadę. 


„Pierwsza, obejmująca prawie całe lata 90., była wyjątkowo 
intensywnym życiem polskiego komiksu w trzecim, 
ewentualnie drugim obiegu - mówi Szymon Holcman. - 
Podczas gdy do masowego czytelnika trafiały zeszyty 
publikowane przez TM-Semic, rodzimi komiksiarze tworzyli 
głównie do zinów (np. punkowych, jak Dariusz „Pała” 
Palinowski czy Krzysztof „Prosiak” Owedyk) i nielicznych 
magazynów (nieodżałowane „AQQ”, później też „Arena 
Komiks”). Spotykali się podczas łódzkiego konwentu 
komiksowego, który mobilizował wszystkich konkursem na 
krótką formę komiksową. To zgłoszone na niego prace 
stanowią dziś kanon współczesnego polskiego komiksu i są 
świetnymi próbkami talentu takich gwiazd jak Przemek 
Truściński, Krzysztof Gawronkiewicz, Jacek Frąś, Krzysztof 
Ostrowski i inni. Zaryzykowałbym tezę, że był to najbardziej 
kreatywny i różnorodny okres w historii polskiego komiksu”. 

„Można powiedzieć, że mieliśmy najpierw falę kolorowego 
zawrotu głowy i masowej obecności amerykańskich 
komiksów, a potem nastąpiło załamanie i ponowne wejście, 
tym razem z masowym towarem frankofońskim” - 
podtrzymuje tę tezę Paweł Timofiejuk. Faktycznie, pod 
koniec lat 90. na rynek polski wszedł wydawniczy gigant - 
Egmont, którego lokalny oddział nie tylko drukował komiksy 
z rynku frankońskiego, wcześniej nieco zaniedbanego, lecz 
także kontynuował (rozpoczęte przez Mandragorę, 
Siedmioróg czy kulturę gniewu) wprowadzanie do głównego 
obiegu wspomnianych przez Holcmana twórców polskich. 

Przełom wieku był także według wielu publicystów punktem 
granicznym - powstał wtedy magazyn „Produkt”, którego 
redaktorem został Michał Śledziński. Twórca i animator 
środowiskowy Maciej Pałka pokusił się nawet o stwierdzenie, 
że „polski komiks można podzielić na przed „Produktem” i 
po „Produkcie”. Powiem więcej: przed „Osiedlem Swoboda” i 
po. A jeszcze dokładniej: przed i po „Matką Boską Ekstra 



Mocną”. Już tylko samym tym komiksem Śledziu wszedł (czy 
też „wskoczył przez płot”) do komiksowej klasyki”. 
Jednocześnie z pojawieniem się kultowego magazynu zaczął 
się zmierzch tzw. „wielkiej smuty” i wypromowanego w 
poprzednich latach nurtu komiksów artystycznych, z 
przewagą strony graficznej, na rzecz utworów bardziej 
komiksowych, bardziej mainstreamowych, chociaż ten 
„główny nurt” okazał się w Polsce kuriozalnie 
undergroundowy i drugoobiegowy. Po roku 2000 nadeszła 
„postprodukcja”, fala zinów i małych wydawnictw. Zaczęła 
się zaznaczać wyraźna obecność kolejnej fali twórców 
polskich. 

Jednocześnie komiks, zepchnięty w niszę coraz ciaśniejszego 
getta, stał się rozrywką dla wybranych. Z masowej papki dla 
kretynów zmienił się w drogi, ekskluzywny towar dla 
wybrańców. „Jako że komiks stanowi bardziej hobby niż 
prawdziwy biznes, dlatego też wydawcy rzadko sięgają po 
tytuły czysto komercyjne, bo nie można na nich zarobić - o 
czym świadczy wielokrotna klęska tej koncepcji w 
rzeczywistości” mówi Timofiejuk. 

„Polski komiks w XXI wieku egzystuje na przecięciu obu tych 
wydawniczych podejść. I choć Egmont w pewnym momencie 
wycofał się z publikacji polskich autorów, to rozwój innych, 
mniejszych wydawnictw, a także internetu sprawił, że 
rodzime albumy i komiksy cały czas są obecne w głównym 
obiegu kultury. Inną kwestią jest to, jakie zajmują w niej 
miejsce” dodaje Holcman. 

W dobie cyfryzacji i taniego druku „na salony” weszły tłumy. 
Jeszcze rok temu zdawało się, że czeka nas świetlana 
przyszłość, tymczasem rynek się prawdopodobnie załamał. 
Empik, największy krajowy dystrybutor, wycofuje się z 
komiksów, chociaż efekty tego wycofania są dyskusyjne i nie 
wszędzie je widać; faktem jest, że także polityka płatności 
giganta doskwiera wszystkim wydawcom. Egmont, 



największy dotąd potentat, po nie całkiem udanych próbach 
wprowadzenia tanich komiksów dla mas i spadającej 
sprzedaży bardzo drogich wydań ekskluzywnych, mimo 
oficjalnych zaprzeczeń, ogranicza ofertę w stopniu 
naprawdę znacznym. Oliwy do ognia dolał także fakt 
wprowadzenia VATu na książki. 

Mówi Jarek Obważanek: „Chwilę obecną można opisać 
krótko: czarna dziura. Wydawcy postanowili przeczekać 
zamieszanie związane z wprowadzeniem podatku, na które 
nakładają się wciąż trwające problemy z siecią Empik. 
Chociaż komiksy nie przestały się ukazywać, to [...] sytuacja 
jest, delikatnie mówiąc, niepewna”. Szymon Holcman wręcz 
przewiduje, że jest to kolejny graniczny, przełomowy punkt 
w historii rynku i samego komiksu w Polsce po Okrągłym 
Stole. Wszyscy mają jednak nadzieję, że będzie to raczej 
„pierwszy dzień całej reszty twojego życia” niż łabędzi 
śpiew. Sytuacją zdają się nie przejmować wydawnictwa 
najmniejsze, hobbystyczne, takie, jak Dolna Półka czy ATY, 
trudno jednak rozpatrywać je jako poważne podmioty w 
dyskusji przy ilości publikacji ograniczającej się do 3 czy 4 
albumów rocznie i działalności na granicy jakiejkolwiek 
opłacalności. 

Jaka przyszłość czeka komiks w Polsce? Coraz częściej 
podnoszą się głosy, że pora iść za przykładem np. 
amerykańskiego Marvela i stawiać na cyfryzację. 

„Liczę na to, że próby wejścia w komiksowe ebooki przyniosą 
oczekiwany rezultat. Jesteśmy świeżo po premierze 
Woblinka, na którym już można czytać „Wilga”, a w 
zapowiedziach są kolejne ekomiksy” mówi Obważanek. „To 
już się dzieje i dotyczy nieomal wszystkich dziedzin kultury. 
[...] Szczególnie, że przyszłość ta prezentuje się bardzo 
atrakcyjnie: świetne wyświetlacze, na których kolory 
prezentują się zdecydowanie lepiej niż na papierze, wygoda 
w pozyskaniu nowych komiksów (wystarczy połączenie z 



internetem), cena (1/4-1/3 ceny papierowego wydania). 
Całkiem możliwe, że dzięki tej formie dystrybucji wkrótce 
czeka nas renesans komiksowej pulpy (to dla mnie nie jest 
pejoratywne określenie) w odcinkach” komentuje tę opinię 
Holcman. „Papier stanie się kolekcjonerskim luksusem” 
dodaje. 

Paweł Timofiejuk zdaje się być mniej optymistyczny: „Są 
możliwe dwie opcje - mówi - albo wrócimy do sytuacji z 
całego ostatniego okresu, czyli falowania sytuacji na rynku, 
albo przeważy zmęczenie materiału i większość wydawców- 
hobbystów zajmie się czymś innym”. 

Jaki kształt przyjmie rynek w nadchodzącym dziesięcioleciu? 
Jakie trendy pójdą w górę, a kto podąży śladem TM-Semica i 
jaki segment rynku zniknie, jak wcześniej zniknęli 
bezpowrotnie amerykańscy superbohaterzy i zeszytowe 
miesięczniki? O tym, jak zwykle „ludzie zdecydują” głosując 
portfelem i swoim cennym zainteresowaniem. 

Przydałby się jakiś Silnoręki, któremu można by polecić „To 
dowiedz się, jacy ludzie i porozmawiaj z nimi po swojemu”. 


Współpraca: 

* Paweł Timofiejuk, politolog i wydawca komiksów, 
publicysta KL. 

* Szymon Holcman, dyrektor artystyczny wydawnictwa 
kultura gniewu. 

* Jarek Obważanek, redaktor naczelny serwisu WRAK.PL, 
projektant graficzny. 



Zanik ideolowości zinowej 
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W najnowszym numerze kwartalnika kultury komiksowej 
„Ziniol", w kolejnej odsłonie ciekawego, historyczno- 
wspominkowego cyklu o zinach komiksowych, autor Dominik 
Szczęśniak jakby mimochodem stawia ciekawą, aczkolwiek 
karkołomną tezę na temat zinów i obecnej kondycji tego 
segmentu rynku polskiego. 

Tezę tę nadzwyczaj łatwo przegapić, bo nie jest ona w 
zasadzie treścią tekstu, a pojawia się w pierwszych 
zdaniach, służąc jako wprowadzenie prawdopodobnie 
mające pozytywnie nastawić czytelnika do opisanych, 
minionych już, zjawisk komiksowych nad Wisłą. Pozwolę 
sobie całość stwierdzenia zacytować na wstępie tego tekstu. 

„Patrząc na obecnie panującą bezideowość, 
bez próg ramowość i bezrefleksyjność zinów, można zatęsknić 
za starymi, dobrymi fanzinami epoki ksero”. 

Muszę przyznać, że określenie „karkołomna” walczy o palmę 
pierwszeństwa z kilkoma innym określeniami. Z przykrością 
przyznaję, że odniosłem wrażenie, iż autor tekstu 
współczesnych zinów nie czytuje (czy też raczej magazynów 
komiksowych, które naturalną koleją rzeczy wyparły 
kserograficzne wytwory, kiedy nadeszła epoka taniego 
druku cyfrowego - niby jeden krok na ewolucyjnej drabinie 
technologii, ale dla odbiorcy to prawdziwy skok jakościowy). 
Mam wrażenie, że nie czytuje, gdyż w przeciwnym wypadku 
nie napisałby może tych słów - mogę się jednak mylić, bo 
może faktycznie lubi produkcje starsze, tak jak są ludzie, 
którzy przedkładają pierwszą serię „Star Trek” nad „Next 
Generation”. 


w dzisiejszych czasach, nie tak znów odległych od 
zamierzchłego roku 2003, o którym wspomina Szczęśniak w 
swoim tekście, ksero praktycznie wyszło z użycia ze względu 
na wspomniany druk cyfrowy. O ile w sytuacji bez 
alternatywy Mateusz Skutnik mógł deklarować, że 
„siermięga” i gorsząca jakość to środek artystyczny, dziś 
wydaje się, że komiks polski ma takie poszukiwania 
„artystyczne” za sobą. Jak zresztą całą wielką falę komiksu 
artystowskiego z okresu tzw. „wielkiej smuty”. 

Wiadomo też powszechnie, że „czasy dobre przeminęły 
ekspresowym już pociągiem”, jak śpiewał Kazik Staszewski, 
mam jednak wrażenie, że, o ile zarzucanie obecnym 
magazynom komiksowym bezprogramowości można 
spokojnie przełknąć (chociaż należy zadać sobie pytanie, 
czy faktycznie każdy periodyk musi być z założenia 
programowy, czy też wolno mu być po prostu branżowym 
periodykiem), o tyle bezrefleksyjności przełknąć już nie 
mogłem. Pozwoliłem więc sobie poprosić o komentarz kilka 
osób, które z magazynami - spadkobiercami zinów - oraz z 
klasyczną kseroprasą mają dziś do czynienia. 


* * 5|< 


1. Tomasz Pastuszka, znany w środowisku jako Asu, 
kojarzony jest głównie jako twórca i naczelny legendarnego 
w pewnych kręgach zina „Jeju”. W drugiej połowie pierwszej 
dekady XXI wieku to właśnie „Jeju” wyznaczało standardy 
edytorskie i techniczne dla nowych, nadchodzących 
magazynów. Po ośmiu numerach zostało zawieszone, a 
Pastuszka wraz z Piotrem Nowackim i Bartoszem Sztyborem 
stworzyli kwartalnik „Karton”, będący obecnie jedynym 
magazynem w formacie zeszytowym na rynku. Zapytany o 



tezę dotyczącą upadku współczesnych zinów, Tomek 
pozwolił sobie na następujący komentarz: 

„Tęsknota za epoką kserowanych zinów to odpowiednik 
stwierdzenia »za komuny było lepiej«. Jest to refren ludzi 
nieumiejących dostosować się do zmian, które ciągle 
następują. Niekoniecznie też chce się z tym polemizować. 
Beton to beton. Nie jest elastyczny. 

A teraz, nawet w takiej dziedzinie jak ziny czy 
niskonakładowe magazyny komiksowe, liczą się prawa 
wolnego rynku. Trzeba budować relacje z czytelnikiem, 
którego niekoniecznie znamy osobiście. Z pewnością 
kserowanie komiksów w nakładzie 100 egzemplarzy, których 
odbiorcami są w większości znajomi, ma swój urok i nikt nie 
mówi, że nie można tak działać i dzisiaj. Mnie jednak to nie 
interesuje. Mamy internet, nowe możliwości druku oraz 
nowych, innych czytelników komiksu. Twierdzenie, że kiedyś 
było lepiej, to twierdzenie osoby, która sobie w tej nowej 
sytuacji kompletnie nie radzi. 

Tym bardziej narzekaniem nie zachęci się czytelników do 
swojego produktu. Chyba, że celem jest sukces na miarę 
»Komiks Forum« - w tym przypadku też »kiedyś było lepiej«. 

Osobiście jestem zadowolony z tego, jak jest i staram się 
dostosować do kolejnych zmian tak na rynku, jak i w życiu. 
Nikt nie mówi, że to łatwe, ale jeśli nie czerpiesz z tego 
przyjemności to zostaw to człowieku w cholerę”. 


* * * 


2. W podobnym tonie, odnosząc się również do zarzutu 
bezideowości, bezprogramowości i bezrefleksyjności 
wypowiada się Łukasz Mazur, redaktor „Kolorowych 
Zeszytów”, a także współtwórca i redaktor magazynu 



„Biceps”, jednego z najmłodszych przedsięwzięć na polskim 
rynku magazynów komiksowych, który prowadzi wspólnie z 
Mateuszem Trąbińskim i Jackiem Jastrzębskim. 

„Kiedy pewnego razu TeO zapytał »A myślałeś o tym, żeby 
stworzyć jakiegoś zina?« nie sądziłem, że określenie 
naszego późniejszego tworu (»Biceps«) tym terminem 
będzie tak kłopotliwe. Wychowany na terminologii, według 
której owe trzy litery oznaczają po prostu coś robionego 
przez fanów dla fanów, zostałem szybko sprowadzony na 
ziemię rozszerzeniem tej definicji o »sprzedawany z plecaka 
na schodach pomiędzy jednym piwem a drugim«. To byłoby 
jeszcze do przełknięcia i dałoby się zrobić. Gorzej z tym, o 
czym w ostatnim numerze »Ziniola« pisze Dominik 
Szczęśniak - ideowość, programowość, refleksyjność. 
Poważne terminy, które mi kojarzą się bardziej z polityką niż 
komiksowym zrywem kilku znajomych. 

Przy wstępnych ustaleniach, jaki w zasadzie ten »Biceps« 
ma być, nie myśleliśmy o ideach i programach. Podstawą dla 
nas była (i jest nadal) dobra zabawa, jaką mamy przy 
tworzeniu i jaką - mamy nadzieję - mają czytelnicy podczas 
lektury. Chcemy wyjść nieco poza schemat periodyku, który 
można przekartkować, zapoznać się z komiksami, 
publicystyką i odłożyć na półkę - stąd też krzyżówka czy 
komiksowe kulinaria, które powinny przyciągnąć na nieco 
dłuższą chwilę, jak również inne tego typu rozwiązania i 
nowości, które przedstawimy światu w numerze najbliższym. 
Jeśli zaś chodzi o same trzewia, to chcemy, aby w naszym 
zinie/»zinie«/wyrobie zinopodbnym pojawiali się twórcy, 
których ciężko szukać w innego tego typu produkcjach - jak 
chociażby Jacek Skrzydlewski czy Przemek Badowski z 
numeru pierwszego. Sami decydujemy, kogo zaprosić do 
kolejnych odsłon i dajemy twórcom wolną rękę w tworzeniu 
(mamy jednak pewne wytyczne co do treści - np. 
niekoniecznie chcielibyśmy u siebie publikować »ch... w 



d...«), bez narzucania tematów (jak to jest w »Kolektywie«) 
czy formy graficznej (»Karton«). 

Patrząc na pojawiające się od jakiegoś czasu raz po raz 
głosy, czym jest prawdziwy zin, a czym nie, mam wrażenie, 
że musi być to coś wielce ambitnego, z co najmniej trzecim 
dnem w każdym prezentowanym komiksie, często 
zrozumiałym (albo i nie) jedynie dla jego twórcy (OK, 
wyolbrzymiam). O formie - najlepiej topornym ksero - 
wspominać nie będę... U nas chodzi o czystą zabawę z 
tworzenia, składania, drukowania, pojawiania się na 
konwentach z nowymi odsłonami periodyku, czytaniu 
późniejszych recenzji i opinii. Zajawka jest naszym głównym 
celem. A jeśli to nie wystarcza, to bez żalu złożymy 
własnoręcznie zrobioną z ziemniaka pieczątkę »Biceps-zin« i 
będziemy dalej robić swoje. 

Rok temu bawiliśmy się tylko w kupowanie komiksów i 
zbieractwo. Teraz sami stawiamy pierwsze kroki przy 
wydawaniu, więc ciągle się uczymy i rozwijamy. I będziemy 
w to brnąć póki będziemy z tego czerpali przyjemność”. 


5|< * 5|< 


3. Ciekawą opinię na temat potrzeby programowości i 
ideowości w zinach dorzuca także do tej wymiany uwag 
Katarzyna Szaulińska, autorka komiksów mocno 
zaangażowanych, programowych i ideowych, poruszających 
chociażby takie zagadnienia społeczne jak zawodowe 
możliwości kobiet w średnim wieku czy kwestie związków 
homoseksualnych. Chociaż pojawia się w antologiach, takich 
jak „Bostońskie Małżeństwa”, to bardzo często korzysta też z 
instytucji samizdatu, sięgając po ksero jako środek 
poligraficzny. 



„Owszem, wydaje mi się, że ziny są bezideowe i 
bezprogramowe, co wcale nie znaczy bezwartościowe. 
Odnoszę wrażenie, że zin jest tworem powstającym z 
inicjatywy komiksiarzy i skierowanym do innych 
komiksiarzy, czyli działającym w obrębie zamkniętej grupy. I 
to grupy cechującej się moim zdaniem niskim poziomem 
niezadowolenia z życia, z zastanej rzeczywistości i 
buntowniczości, które to cechy są nieodmiennie związane z 
ideowością. Jeśli nawet rzeczywistość nie jest taka jak 
powinna, to dla przeciętnego komiksiarza, takiego, jakim go 
znam, rozwiązaniem jest ucieczka w świat fantazji. I fajnie. 
Nie trzeba lubić zmieniania świata. 

W moim przypadku komiks jest tylko środkiem przekazu, a 
nie medium, które musi być związane z obecnością fantazji i 
superbohaterów. Jest łatwy w odbiorze, oferuje 
przekazywanie treści w formie niewymagającej wysokiego 
poziomu koncentracji. Łatwo mi w nim połączyć wątki 
humorystyczne z poważnymi. 

Ale głównym powodem, dla którego wybrałam formę 
własnoręcznej kserówki dla »Les-dar« i teraz »Wyprawy na 
punkt G« jest moja grupa targetowa. W pierwszym 
przypadku były to lesbijki, teraz są to wszystkie osoby 
zainteresowane seksem. Ciężko byłoby do nich wszystkich 
trafić poprzez hermetyczny fanzin, którego treść jest 
zazwyczaj diametralnie inna od moich komiksów. A ja nie 
lubię tworzyć »pod zin«, tylko rysować to co chcę, na moje 
»ciężkie, niewygodne, kontrowersyjne tematy«, a potem 
szukać najodpowiedniejszej formy kolportażu. Muszę przy 
tym przyznać, że sprzedaż bezpośrednia jest dla mnie 
bardzo przyjemnym doświadczeniem, pozwalającym na 
otrzymanie szybkiej informacji zwrotnej i bezpośredni 
kontakt z czytelnikami”. 


* * * 



4. Z podobnej pozycji co Szaulińska, patrzy na zagadnienie 
autor ukrywający się pod pseudonimem Ojciec Rene. Ten 
niezwykle płodny komiksiarz, który pojawił się na rynku 
zaledwie 2-3 lata temu, może być uznany za polskiego króla 
samizdatu - nie ma praktycznie kwartału, aby światła 
dziennego nie ujrzał kolejny zeszyt spod jego ręki, a są to 
wszystko historie obrazoburcze, bezkompromisowo 
skandaliczne. W opinii wielu osób jest to jednak wyjątkowo 
celna satyra, chociaż bliższa komedii raczej chodnikowej niż 
salonowej. Tak oto mówi o rzekomej bezprzymiotowości 
zinów: 

„Moim zdaniem ziny spełniały, wciąż spełniają i będą 
spełniać ważną rolę. Nie zgadzam się z tezą, że są 
bezprogramowe, bezideowe i bezrefleksyjne. Ich zadaniem 
jest m.in. promowanie nowych, mało znanych twórców 
(»Album Odrzuconych«, »Nansze«, »GTP«, 
»Hardkorporacja«, walka z homofobią (»Nansze«, Komiksy 
Ojca Rene), gloryfikowanie kobiecości i poszukiwanie sensu 
życia (»Nansze«) lub też po prostu dobra zabawa (genialny 
»Karton«, »Kolektyw« etc.). 

Nie jestem specjalistą od »starych, dobrych zinów epoki 
ksero«, generalnie pierwszym zinem, z jakim się zetknąłem, 
było »Nansze« tworzone przez siostry Edytę Mei i Martę 
Nieznayu. To one zaproponowały mi »współpracę«, to w ich 
zinie ukazywały się moje prace i to ich zin zachęcił mnie do 
publikowania własnych. 

Ignoranci nie mieliby problemu z zarzuceniem moim zinom 
owej bezideowości i bezrefleksyjności. Nie twierdzę, że moje 
wydawnictwa są czymś wyjątkowym czy też czymś 
naprawdę wartościowym - moim pierwszorzędnym celem 
jest dobra zabawa, realizowanie samego siebie, 
krytykowanie i wyśmiewanie, ewentualnie po prostu 
pokazywanie zjawisk społecznych i zachowań ludzkich w 



przejaskrawiony sposób. Te ziny są odpowiedzią na 
rzeczywistość - dużo osób może w nich znaleźć coś dla 
siebie. Chciałbym móc powiedzieć, że nie tylko bawią, ale i 
zmuszają do pewnej refleksji. Ale to już zależy od tego, kto 
je czyta i w jakim celu, czy chce zobaczyć coś więcej, czy 
skupia się jedynie na »kur... « i »wackach«''. 


* * * 


Z przytoczonych wypowiedzi widać więc, że twórcy 
współczesnych zinów nie tylko odrzucają technologiczne 
średniowiecze i nie tęsknią za rozmazanym, niewyraźnym 
kopiowaniem na ksero (sam Szczęśniak zresztą nie zawsze 
zdaje się był przekonany o wyższości ksero, skoro 
zdecydował się po czterdziestu numerach powielaczowego 
zina na przejście do pierwszego obiegu i profesjonalny druk 
magazynu pod skrzydłami wydawnictwa timof i cisi 
wspólnicy), ale także nie zarzucają sobie bynajmniej upadku 
ideowego i programowego pism, które prowadzą i do których 
tworzą. 

Od siebie, w oparciu o czteroletnią pracę w redakcji 
magazynu „Kolektyw”, który do „Ziniola” prowadzonego 
przez Szczęśniaka jest (przynajmniej od strony technicznej) 
bardzo podobny, mogę także dorzucić brak zgody na tezę o 
bezrefleksyjności i bezideowości. Wprawdzie w pierwszym 
wstępniaku do opublikowanego wiosną 2007 premierowego 
numeru napisałem, że „kiedy zebraliśmy się razem w 
netKOLEKTYWie, nie mieliśmy zamiaru ani »wytyczać 
nowych szlaków«, ani »ruszać z posad bryłę świata«” i nadal 
się z tym zgodzę, lecz dodałem także, że „chcieliśmy za to 
robić jak najlepsze, coraz lepsze komiksy”. Czym, jeśli nie 
piękną ideą jest tworzyć coś, co daje satysfakcję 
czytelnikowi? Czy nie jest etosem ciężka praca nad 



poprawieniem swojego produktu, czy refleksji nie wymaga 
przyjęcie krytyki i poprawa błędów? Być może nie o to 
chodzi i być może po prostu robienie dobrych komiksów nie 
jest sztuką. Czy jednak rzeczywiście komiks musi na siłę 
udawać inne dziedziny sztuki, musi mieć programy, grupy, 
idee i całą resztę? 

O tym, jak zawsze, decydują czytelnicy. Zwykle portfelem. 



Tęsknię za tobą, zeszytówko? 

Sierpień 2011 


Polscy czytelnicy komiksów tęsknią za tzw. zeszytówkami. 
Mianem tym określane są regularnie (zwykle co miesiąc) 
wydawane zeszyty komiksowe (na ogół oprawa zeszytowa, 
miękka okładka, od 32 do 56 stron), wzorowane na 
amerykańskich miesięcznikach z superbohaterami. 

Wielu fanów komiksu swoją przygodę zaczynało właśnie od 
takich wydawnictw - czy to od „kolorowych zeszytów” z 
przygodami dzielnego milicjanta czy bohaterskiego agenta 
wywiadu, czy to od najbardziej klasycznych zeszytów TM- 
Semic, dzięki którym dzisiejsi 20- i 30-latkowie poznali 
wreszcie takie legendy, jak Batman, Superman czy inni 
herosi ochoczo ratujący co miesiąc świat z pomocą 
odbytniczego lasera. 

I do tego właśnie „złotego wieku” odwołują się pojawiający 
się co jakiś czas frustraci, którzy mają równie prostą co 
nieskuteczną receptę na „uleczenie polskiego rynku 
komiksowego”. Z godną podziwu demagogią głoszą zawsze 
kilka prawd objawionych: że komiks musi ukazywać się 
regularnie, kosztować 5 złotych i że istnieją miliony fanów, 
które będą go wtedy kupować. 

Rzeczywistość, niestety, skrzeczy - na dodatek śmiechem 
złośliwym, ironicznym i prosto w twarz takich ludzi. Praktyka 
pokazuje bowiem, że na zeszytówki w Polsce miejsca jest 
niewiele; mamy tu do czynienia jedynie z niszą, którą 
zagospodarować można, ale nie należy liczyć ani na 
niezwykłe osiągnięcia handlowe ani tym bardziej nie warto 
uznawać wypełniania jej za pracę u podstaw. 


Prób powrotu z seriami zeszytowymi, także amerykańskimi 
superbohaterami, było już kilka po upadku TM-Semic dekadę 
temu. Dość długo wydawała je Mandragora, która w pewnej 
chwili zaczęła mieć opóźnienia i zniknęła z rynku niemal z 
dnia na dzień. Trudno jest teraz, po kilku latach, szukać 
dokładnych przyczyn tego wydarzenia - fakt, że komiksy 
superbohaterskie straciły nieco publiczności może być 
jednym z powodów. W środowisku ktoś poddał także pod 
dyskusję ciekawą hipotezę o tym, że Mandragora 
skanibalizowała własną produkcję wypuszczając w jakiś czas 
po wydaniu serii zeszytowej wydania zbiorcze. I chociaż 
komiksiarze traktują słynne zdanie „poczekam, aż wyjdzie 
w zbiorczym” jako nieco makabryczny żart, trudno jest 
odmówić pewnej słuszności temu założeniu. W czasach, gdy 
regularne serie światowe są u nas słabo dostępne, wszyscy 
sięgają po sprowadzane z zagranicy wydania zbiorcze - 
mają one dużą przewagę chociażby cenową, a także 
pozwalają zapoznać się „na raz” z dużą partią serii. Można 
więc stwierdzić, że na zeszytówki wcale nie czeka aż tyle 
osób, jak to chcieliby sobie wyobrażać fantaści-marzyciele, 
mówiący czasem wręcz o milionach. Nawet, gdyby czekało 
na nie pół polskiego środowiska, to całkowita liczba 
czytelników nie sięga takich rozmiarów. 

W tym miejscu trzeba dorzucić także grudę ziemi na grób 
polskiego rynku komiksowego stwierdzając jednoznacznie, 
że większość fanów woli inwestować w wydania oryginalne. 
Przebijają one polskie przedruki ceną (wliczając w to nawet 
koszt sprowadzenia), nie ma także ryzyka, że seria nagle się 
urwie (jak było na przykład w przypadku polskich wydań 
„DMZ” czy „Y: ostatni z mężczyzn”); ci też, którzy posługują 
się biegle językiem znanego dramaturga z Wysp, dorzucają 
jeszcze jeden powód - w oryginale nie ma błędów i potknięć 
tłumacza. 



Kolejnym, fetyszyzowanym zagadnieniem, jest cena. 
„Zeszytówka musi być tania, maksymalnie 5 złotych i w 
ogóle”. Wielu ludzi, szczególnie tych, którzy urodzili się po 
obradach Okrągłego Stołu, dość bezmyślne przekłada 
dziesięć tysięcy starych złotych na dziesięć złotych po 
denominacji, przeliczając ślepo ceny pierwszych komiksów 
TM-Semica na współczesne warunki. W zasadzie do tego 
błędu szkoda jest mi w tym tekście wracać, wystarczy 
dokonać prostego przeliczenia - zeszyt z Batmanem czy 
Supermanem kosztujący początkowo 9.900 szybko doszedł 
do poziomu 18.900 a potem przeskoczył 20.000 i upadł. 
Zamiast bezmyślnie obcinać zera, dobrze byłoby zatem 
przeliczyć te liczby w odniesieniu do kieszonkowego teraz i 
dziś. Przyjmując nawet dość odważne założenie, że w roku 
1991 średnie kieszonkowe było dość wysokie i wynosiło 
100.000 tysięcy i porównując te kwoty z kosztami takich 
artykułów jak guma do żucia, hamburgery i coca-cola, 
dojdziemy szybko do wniosku, że przelicznik nie jest tak 
oczywisty. 

Warto także zastanowić się przez chwilę nad dumpowaniem 
cen produktu, gdyż większość „tęskniących” za 
zeszytówkami ma, zdaje się, tendencję do zapominania, że 
wydawaniem komiksów zajmować się (przynajmniej w 
założonej skali) powinni ludzie biznesu (chociaż do pewnego 
stopnia), a sama działalność nie jest ekstrapolacją działań 
panny Bozowskiej, lecz powinna (przynajmniej w założonej 
skali) przynosić najzwyklejszy w świecie zysk. Przekonali się 
o tym wydawcy Dobrego Komiksu, który oferując multum 
amerykańskich serii w zastraszająco niskich cenach 
splajtował równie szybko i widowiskowo. 

Sądzę, że ten nieco absurdalny „wymóg” niskiej ceny 
powodowany jest złym określeniem grupy docelowej. 
Większość mających receptę na uratowanie rynku zapomina, 
że obecnie odbiorcą komiksu nie są już dwunasto- 



trzynastolatkowie, lecz studenci i dorośli ludzie. Komiks jest 
hobby drogim i ludzie traktują je dość poważnie - również 
pod względem kosztów. Współczesny nastolatek zaś, w 
dobie internetu, gier i kablowej MTV, nie uznaje już komiksu 
za atrakcyjny. 

Dla mojego pokolenia komiksy o kosmitach z Des, przygody 
dzielnego Wikinga, a wreszcie perypetie szalonego milionera 
z Gotham i pilota z zielonym pierścionkiem były oknem na 
kolorowy świat. Odrywały nas od monochromatycznych 
obrad plenum KC i hałaśliwego sygnału Dziennika, by 
przenosić w świat nieporównywanie bardziej atrakcyjny. W 
świecie tym nie znajdzie się jednak wiele atrakcji dla 
dzisiejszego dzieciaka, wychowanego w świecie pełnym 
kolorowych ludzi, w potoku nawarstwiających się obrazów i 
dźwięków, w strumieniu świadomości kultury ikonicznej, 
gdzie wystarczy uruchomić konsolę, aby samemu stać się 
bohaterem walki o planetę z potworami i ludźmi. Komiks 
przestał być atrakcyjny - nie ma już rzeszy biegnących do 
kiosku Ruchu chłopców, którzy potem na matematyce 
wyzywają nawzajem swoich bohaterów. 

Czy więc nie ma w Polsce miejsca na zeszytówki? 
Oczywiście, że jest. Świetnym przykładem na to jest 
istnienie periodyku „Star Wars komiks”, pojawiającego się co 
miesiąc w kioskach i Empikach, wzbogacanego wydaniami 
specjalnymi i dodatkowymi zeszytami. Jest to jednak, 
niestety, nisza w niszy - zbiory fanów Sagi i fanów 
sekwencyjnej narracji obrazkowej zazębiają się na tym 
niewielkim odcinku (zresztą niedokładnie - wielu fanów 
Luke'a i Ahsoki czytuje „Star Wars komiks”, lecz nie sięga 
już ani po przygody Wilga, ani Navis). Fani historii 
obrazkowych stanowią jedynie pewien procent czytelników 
SWK. 

W wydawaniu tego periodyku jednak, być może, należy 
upatrywać „pracy u podstaw” - skierowany jest on w końcu 



także do czytelnika młodego. Warto tu jednak podkreślić 
„być może”, bo podobne pismo z komiksem frankofońskim 
„Fantasy Komiks” sprzedaje się dużo gorzej i niemal od 
początku ma problemy z rentownością. 

Z drugiej strony - dużym wzięciem cieszą się nadal małe, 
zeszytowe wydawnictwa, takie, jak wszelkiej maści ziny i 
pojedyncze komiksy, pojawiające się często własnym 
nakładem na konwentach. Spełniają one często warunek 
niskiej ceny i formalne wymogi zeszytu, trudno jednak jako 
regularną serię traktować periodyk ukazujący się dwa razy 
do roku, szczególnie w nakładach nie sięgających nawet pół 
tysiąca sztuk. 

Co więc czeka zeszytówki w Polsce? Trudno powiedzieć. 
Warto przyjrzeć się dwóm seriom, aktualnie się ukazującym. 
Pierwsza z nich to „Konstrukt” z wydawnictwa Czarna 
Materia, który w swojej kampanii reklamowej odwoływał się 
właśnie do tęsknoty za zeszytówka. Klasyczny format, 
kiepski, gazetowy papier, sztucznie postarzane okładki oraz 
rozwiązania z USA, które nigdy do nas za czasów TM-Semic 
nie dotarły, takie jak kilka wersji okładek, wywołały szum w 
środowisku. Seria, niestety, okazała się zbyt hermetyczna 
pod względem scenariusza oraz zbyt artystyczna pod 
względem oprawy graficznej. Dodatkowo ocenę zjawiska 
utrudniają gigantyczne opóźnienia w wydawaniu kolejnych 
odcinków, bijące nawet najbardziej niesławne poślizgi z lat 
90-tych. 

Drugą serią jest „Henryk Kaydan” - zaczynała nieśmiało, a 
teraz przechodzi na cykl miesięczny. Autorzy Kaydana 
postanowili odrzucić sztafaż starej zeszytówki, za to odwołali 
się do jego stylistyki i treści - bohaterem jest 
kwadratowoszczęki policjant, obecnie tajny agent, a oprócz 
niego karty komiksu zaludnia tajna super-grupa; niektórzy z 
jej członków posiadają niezwykłe zdolności. Seria, która tego 
lata została miesięcznikiem, ma jednak nakłady typowe dla 



niszowych wydawnictw komiksowych - bez większego 
problemu znajdzie zbyt nawet w wąskim gronie 
największych pasjonatów. 

W chwili obecnej trudno wyrokować, jaki los czeka te serie. 
Można jednak z pewnością stwierdzić, że obie znalazły swoje 
nisze i żadna rewolucji nie zrobi. Mają pewne, dość wąskie 
grono czytelników, którego skład raczej gwałtownie 
zmieniać się nie będzie. 

Czy więc polski czytelnik tęskni za zeszytówką? Owszem, 
jak najbardziej. Jest to jednak nie tyle tęsknota, co pewne 
rzewne wspomnienie. Tak, jak każdy z nas uśmiecha się 
ciepło na myśl o saturatorze w upalny dzień zapewniającym 
ciepławą, rozgazowaną wodę ze śladowymi ilościami soku w 
brudnej szklance. Czy jednak chcielibyśmy powrotu 
saturatorów w dobie puszkowanego Mountain Dew z lodówki 
w markecie? 


Pytanie jest retoryczne. 



Rysownik śmigłowca 

Luty 2012 


Jakiś czas temu, przygotowując odcinek K-poka o serii „Pilot 
śmigłowca" natrafiłem w ostatnim zeszycie na informację, że 
za oprawę graficzną odpowiada także Bogusław Polch. 

Fakt był publicznie przeoczony i żadnych informacji na ten 
temat nie było, ale z drobnym poślizgiem, udało mi się 
uzyskać ciekawe i jak sądzę wiarygodne wyjaśnienie z 
pomocą Mirosława Sobieckiego ze strony FunkyKoval.pl. 

Otóż, najwyraźniej, sam Polch nie bardzo wiedział o tym 
fakcie. Przygotował okładkę do zeszytu „W walce z 
żywiołem" (powstały dwie wersje, różniące się między sobą) 
i wysłał do wydawnictwa. Wydawnictwo się nie odezwało, 
więc rysownik założył, że sprawa upadła. I zapomniał. 

Aż, w 2011 roku, jak pisze Sobiecki: 

„Jakoś przypadkiem przeglądając jego teczkę, znalazłem tę 
drugą wersję i zagadałem, że jest podobna do tej która była 
w serii wykorzystana i wtedy wyszło co i jak". Tak to, po 
latach, twórcy dowiadują się, co stworzyli. 

Niniejszym zamykam sprawę. 


Przedruki Batmana - robisz to źle 

Czerwiec 2012 


Jakiś czas temu Egmont ogłosił bardzo dobrą wiadomość dla 
fanów Batmana w Polsce, mianowicie okazało się, że w tym 
roku nakładem polskiego edytora wyjdą dwa, a być może 
nawet trzy albumy z tą postacią. To ważna wiadomość, bo 
ten generalnie, a także u nas, ceniony i popularny bohater, 
od dawna ma złą passę wydawniczą w kraju nad Wisłą. 
Niestety okazało się, że miało być dobrze, a wyszło tak jak 
zawsze. 

Kiedy poszły te pierwsze zapowiedzi, fani Batmana ucieszyli 
się, że będzie dużo Batmana, że będzie w czym wybierać, 
natomiast całkiem niedawno poszły zapowiedzi oficjalne i 
ujawnione zostały ceny albumów... Nominalne ceny 
okładkowe to 90 złotych. 89, żeby być dokładnym. No i 
wielu znanych mi czytelników Batmana stwierdziło „Acha. 
No to w tej sytuacji, to może jednak... niekoniecznie?" 

Egmont ma niestety bardzo złą rękę do Gacka i w jakiś 
sposób, mam wrażenie, sam zabija ten segment swojej 
oferty. Albumy te, czyli „Haunted Knight" Jepha Loeba i 
Tima Sale'a (z czasów, gdy Loeb nie pisał jeszcze wyłącznie 
loebowszczyzny), „The Greatest Stories Ever Told" - nowe 
wydanie z okładką Alexa Rossa oraz drugie wydanie 
„Powrotu Mrocznego Rycerza" Franka Millera z podobno 
poprawionym tłumaczeniem to są oczywiście rzeczy dobre. 
Natomiast w Polsce wychodzą w tak zwanym 
„ekskluzywnym" formacie. Pseudoekskluzywnym, bo polska 
„ekskluzywność" polega wyłącznie na tym, że komiks 
drukowany jest na kredzie i dokładane są do niego twarde 
okładki. I na tym się ta „ekskluzywność" kończy. 


Egmont kłopoty z Batmanem ma od dawna. Pierwszym 
takim dużym kiksem było skandaliczne tłumaczenie 
„Powrotu Mrocznego Rycerza”, które momentami było 
zwyczajnie złe, momentami bzdurne, a chwilami szkodliwe, 
bo zmieniało całkiem sens oryginalnych wypowiedzi. 
Podobno w nowym wydaniu ma być nie tyle poprawione 
tłumaczenie, co całkiem nowe tłumaczenie. Trochę mi w to 
trudno wierzyć, ale jest nadzieja. Ja osobiście polskie 
wydanie sprzedałem jakiś czas temu i zaopatrzyłem się w 
oryginalne, żeby się nie męczyć i mieć dostęp do drobnych 
acz miłych dodatków, które z wersji polskiej zostały wycięte. 

Kolejnym dla mnie zgrzytem był „Hush”, który poszedł w 
dwóch tomach, przy czym na drugi tom trzeba było czekać 
dość długo, bo ponad rok. W przypadku zwartej historii to 
taki duży smuteczek jest. Ale powiedzmy, że tak wygląda 
cykl wydawniczy i jeden Batman na rok lub dwa to jakoś się 
broni. 

Podobnie nienajlepsze odczucia miałem w przypadku 
wydania „Azylu Arkham”. Wyszedł w Polsce w formie 
pseudoekskluzywnej - twarda oprawa i kreda. Ale od 
oryginalnego wydania różnił się także tym, że wycięto z 
niego wszelkie dodatki - tam był m.in. pełny scenariusz 
Granta Morrisona. U nas tego zabrakło. A już wtedy, biorąc 
pod uwagę ówczesny przelicznik dolara, rodzimy przedruk 
był dwukrotnie droższy od oryginału. Oczywiście płaciliśmy 
za twardą oprawę i limitowaną ilość kopii. Jest to rzecz 
wyjątkowo ważna dla czytelnika. Jeśli chodzi o jakoś papieru, 
to była ona porównywalna, chociaż amerykański był 
faktycznie nieco cieńszy - ale nadal porządny, śliski papier, 
na którym odtworzono doskonale niesamowite rysunki 
Dave'a McKeana. 

A już absolutnym skandalem, który sprawił, że nigdy więcej 
nie kupiłem żadnego polskiego przedruku był „Szmatman i 
syf,,. Historia katastrofalna sama w sobie, która w ogóle nie 



powinna była powstać, miała felery w oryginale - akcja 
zaczynała się „z dupy”, tak, że czytelnik nie bardzo wiedział 
o co chodzi. W Polsce dodatkowo ktoś w Egmoncie podjął 
decyzję, że wydadzą tylko... pół albumu. W cenie w zasadzie 
porównywalnej z ceną całości w oryginale. To był ostatni 
sygnał, że czeka nas w sumie gackowa katastrofa. 

Wracając do zapowiadanych trzech albumów Batmana, są 
one takie właśnie, „polsko-ekskluzywne”. Ja zupełnie nie 
rozumiem - po co? Kosztują 90 złotych, więc nie sięgnie po 
nie nikt prócz kolekcjonerów, hardkorowych czytelników 
nieznających angielskiego, oraz, może przypadkowych 
desperatów potrzebujących prezentu. Ja nie jestem 
bynajmniej pewien, czy, gdyby one kosztowały połowę, jak 
oryginały - na przykład na Multiversum można kupić 
„Haunted Knight” za 46 złotych - to czy sprzedaż byłaby 
dużo większa. Wiem, że ja bym ten akurat album kupił 
(pozostałe dwa mam). Ten album zresztą kiedyś już w Polsce 
wyszedł. A w zasadzie wyszło jego 2/3 w TM-Semicu, pod 
tytułem „Batman: Halloween”. Oczywiście na gazetowej 
szmacie. Można dostać za ~10 złotych na allegro. 

O „Powrocie...” już swoje obawy wyraziłem, natomiast jeśli 
chodzi o „Greatest Stories Ever Told” to tu sprawa jest o 
wiele ciekawsza i bardziej skomplikowana. Otóż były dwie 
wersje tej antologii. Jedna nazywała się „The Gretatest 
Stories EverTold” z okładką Waltera Simmonsona i wyszła w 
1988 roku - doczekała się dwóch wydań z różnymi 
okładkami. To był zbiór, wybór historii z Batmanem od 
najstarszych, do współczesnych - bardzo zresztą dobra, 
przekrojowa antologia, którą postaram się jakoś niedługo 
omówić w K-poku - nie wiem, jak to się stało, że nie 
dokonałem takiego omówienia na łamach B180. Karygodne 
niedopatrzenie. Wydanie to miało w sumie ok. 350 stron. 
Obecnie dostępne jest już tylko na rynku wtórnym. 



Druga wersja natomiast to „The Greatest Stories Ever Told 
vol. 1" z okładką Alexa Rossa, która wyszła w 2005 roku i 
zawiera część materiału z tej pierwszej (ale stanowczo nie 
wszystko) i jakieś nowsze dokładki, ostatecznie jednak 
materiału jest mniej, niż w tej pierwotnej - zbiór ma stron 
niecałe 200. Został więc ścięty o grubo ponad 1/3 pierwotnej 
objętości! 

Dla tych, którzy jeszcze mają jakieś wątpliwości - Egmont 
wydaje wersję drugą. W „ekskluzywnym” formacie pt. droga 
kreda i twarda oprawa. OK, ja jestem hejterem haceków, 
nigdy tego nie kryłem, lubię czytać komiksy, a nie napawać 
się oprawami. 

Na FB Robert Sienicki wrzucił swój smuteczek na temat cen. 
Wywiązała się tam od razu dyskusja, w której wzięła udział 
osoba najwyraźniej związana w jakiś sposób z Egmontem. 
Padło kilka kuriozalnych tekstów typu „Nic nie poradzimy, 
ceny zakupu materiałów, ceny druku są b. wysokie, za 
niższą cenę nie moglibyśmy tego wydać” (jestem 
przekonany, że nie dało się nic tu ugrać na tym wydaniu, w 
końcu karton i kreda SĄ drogie; co do druku, to 
niekoniecznie prawda). Fajne było też „jak tak pomyśleć, 
zwykła powieść z byle jakim papierem i miękka okładką 
kosztuje teraz koło 40 zł, a tu mamy jednak do czynienia z 
eleganckimi albumami w twardej oprawie...”. Natomiast na 
moje stwierdzenie, że ja chcę czytać komiks, a nie posiadać 
„elegancki album” dostałem w odpowiedzi „Egmont stawia 
na jakość, a nie na masową produkcję, byle przeczytać i 
wyrzucić”. 

Trochę się wtedy zirytowałem, bo jeżeli ktoś myśli, że jak coś 
nie ma twardej i kredy, to jest po przeczytaniu do 
wyrzucenia, to albo ma skrzywione spojrzenie na świat, albo 
nie wiem co. Stwierdzenie jest lekko mówiąc absurdalne. 
Mam różne komiksy z Batmanem. Mam ich całkiem sporo. 
Najstarszy polski przedruk został wydany w grudniu 1990 



roku, czyli na oko jakieś prawie 23 lata temu. Najstarszy mój 
oryginał z Gackiem pochodzi z roku 1987, czyli dobre już lat 
25. Oba są miękkookładkowe, na offsecie, w tym polski na 
gazetowej szmacie z TM-Semic (nie wiem, czy to nawet 
offset w ogóle). Żadnego z nich nie mam ochoty wyrzucić - 
mają się świetnie i dobrze się trzymają. 

Mam też dużo oryginalnych wydań, czy to na offsecie, czy to 
na „śliskim papierze”, które ściągałem przez internet m.in. 
dlatego, że były zawsze dużo tańsze od wydań polskich. A 
kilka polskich odsprzedałem bez straty na rynku wtórnym, 
zastępując je oryginalnymi, które wprawdzie nie były 
„eleganckimi albumami”, ale za to np. miały dodatki, 
których w polskich wydaniach uświadczyć nie można. 

I wątpię, czy przy obecnej polityce będę polskie przedruki 
kupował. Wątpię też, czy przy wydawaniu „ekskluzywów”, w 
których wycina się dodatki, kroi albumy na pół, a potem 
sprzedaje je za dwukrotną cenę, Batman ma szansę na dużą 
popularność na naszym rynku. 

Oczywiście to są gdybania takiego trochę laika. Ufam, że 
Tomasz Kołodziejczak wie co robi - wydaje od wielu lat, zna 
się na tym o niebo lepiej ode mnie, ma lepsze wyczucie - 
gdyby było inaczej, to nie utrzymałby się tyle lat na 
stanowisku redaktora sekcji komiksowej Egmontu. Mam 
jednak przykre odczucie, że polscy czytelnicy są nieco 
robieni w wałek. Przynajmniej ci, którzy nie znając 
angielskiego muszą się zadowalać przedrukami. 



Bartek Biedrzycki jest czytelnikiem i fanem komiksu całe 
swoje życie. Robić własne próbował z różnym skutkiem 
prawie równie długo. Publikował między innymi w 
magazynie „Kolektyw”, antologiach „BAM! Big Ass Mini” i 
"Komiks Forum” czy internecie oraz wydawał własnym 
nakładem zeszyty komiksowe - „Co mówiłem, durniu?”, 
„Kluster - dorastanie i tak jest do dupy” czy antologię 
krótkich komiksów różnych rysowników do własnych 
scenariuszy „Gniazdo Światów”, a także komiksy 
historyczne. 

Był m.in. redaktorem magazynu „Kolektyw”, publikował je 
także w redagowanych przez siebie „Fenixie Antologii” i 
„Żar-ptaku”, pisze o komiksach od kilkunastu lat na swoim 
blogu, a japońskiej odmianie opowieści rysunkowych 
poświęcił zina „Manga Rider”. 

Kiedy nie zajmuje się komiksami, pisze powieści i 
opowiadania fantastyczne i wnerwią wszystkich samym 
swoim istnieniem. 



